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V  orwort. 


Die  vorliegende  Sammlung  besteht  aus  kleineren 
Arbeiten,  welche  grösstenteils  im  letzten  Dezennium  ent- 
standen und  in  verschiedenen  Zeitschriften  zuerst  abgedruckt 
worden  sind.  Die  Nummern  ],  VI,  XIX,  XX,  XXI  II,  XXV 
sind  in  Nord  und  Süd,  VIII,  XII.  XVI  in  Westcrmanns 
deutschen  Monatsheften,  II,  Hl,  IV,  VII,  XI,  XIII,  XIV, 
XVIII,  XXI,  XXII  in  der  Allgemeinen  Zeitung,  V  im 
christlichen  Kunstblatt,  IX  in  der  Gegenwart,  X  in  der 
Zeitschrift  für  bildende  Kunst,  XV  in  der  Karlsruher  Zeitung, 
XVII  in  den  Mittheilungen  der  östcrcichischen  Central- 
commission  erschienen.  Bei  dem  Neudruck  sind  die  Auf- 
sätze vielfach  umgearbeitet  und  erweitert  worden,  wie  denn 
namentlich  die  Studie  über  König  Ludwig  II.  und  die 
Kunst  durch  eine  Würdigung  seines  Verhältnisses  zur  Kunst 
Richard  Wagners  abgerundet  worden  ist. 

Als  werth volle  Zugabe  wird  man  die  Illustrationen 
gelten  lassen,  welche  mehreren  Aufsätzen  durch  die  zuvor- 
kommende Gefälligkeit  der  Herren  Verleger  und  der  Re- 
dactionen  beigegeben  werden  konnten.    Der  Liberalität  der 


Firma  F.  A.  Brockhaus  verdanken  wir  die  reiche  Illustra- 
tion zu  dem  Aufsatz  über  Schliemann,  dem  freundlichen 
Zuvorkommen  der  Westermannsehen  Verlagshandlun^  die 
Bilder  zu  den  Aufsätzen  über  die-  Brüder  van  Kvck,  das 
Mausoleum  des  Mittelalters  und  die  Villa  der  Renaissance, 
der  Zuvorkommenheit  der  k.  k.  Centralcommission  in  Wien 
die  Illustration  zum  Dom  von  Atjuilejn,  dem  Verlag  von 
E.  A.  Seemann  die  Bilder  zu  den  Schor^auer-Studien. 

Als  besondere  Zugabe  fü^e  ich  unter  dem  Titel 
Aphorismen  eine  Reihe  von  Betrachtungen  allgemeinerer 
Art  hinzu,  welche  hier  zum  ersten  Mal  im  Druck  erscheinen. 

28.  October  1886. 

W.  Lübkk. 
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Heinrieh  Sehliemann  und  seine 
Entdeckungen. 


;Tg\as  Auftreten  Schliemanns  hat  eine  Revolution  im  Gebiete 
der  Alterthumsforschung  hervorgebracht,  wie  sie  ein- 
schneidender kaum  gedacht  werden  kann.  Durch  seine  gross- 
artigen Entdeckungen  hat  er  uns  plötzlich  Licht  über  eine  Epoche 
verbreitet,  von  welcher  wir  bis  vor  Kurzem  keine  Spur  einer 
Anschauung  besassen,  hat  er  über  jene  heroische  Vorzeit,  die 
sich  poetisch  in  den  Gesungen  Homers  spiegelt,  uns  eine  so 
reiche  und  lebensvolle  plastische  Verbildlichung  gegeben,  dass 
nun  erst  jene  grossen  Epen,  die  seit  zwei  Jahrtausenden  die 
Menschheit  entzücken,  ihre  wahre  Illustration  erhalten  haben. 
Damit  ist  hoffentlich  eine  Zeit  souveräner  Nüchternheit  für  immer 
zu  Grabe  getragen,  welche  in  hyperkritischer  Spitzfindigkeit  so 
weit  ging,  nicht  blos  die  geschichtlichen  Grundlagen  der  Sagen- 
reichen Erzählungen  vom  trojanischen  Kriege,  selbst  die  Existenz 
von  llion  zu  leugnen,  sondern  auch  den  grossen  Sänger  zu  zer- 
pflücken und  seine  Gestalt  in  Nichts  aufzulösen.  Als  ob  Dich- 
tungen wie  die  Ilias  und  vollends  die  Odyssee  (abgesehen  von 
manchen  späteren  Zusätzen  und  Einschaltungen)  ohne  die 
schöpferische  Kraft  eines  grossen  Poeten,  blos  durch  Anein- 
anderrücken von  „ Volksliedern"  jemals  entstanden  wären,  oder 
entstehen  könnten. 

Spiegelte  sich  in  jener  Auffassung  die  ganze  Dürre  nüch- 
terner Stubengelahrtheit,  so  trat  in  Schliemann  eine  Persön- 
lichkeit auf,  die  fern  vom  Staube  der  Schule  ihren  Weg  durch  s 
praktische  Leben  gemacht  hatte  und  an  die  Stelle  unfruchtbarer 
Silbenstecherei  die  frischen  Thatsachen  der  Wirklichkeit  setzte. 
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Es  ist  wohl  der  Mühe  werth,  diesen  bahnbrechenden  Forscher 
etwas  genauer  zu  betrachten  und  seine  Züge  aus  dem  Lebens- 
bilde uns  vor  Augen  zu  stellen,  welche  er  seinem  „Ilios"  bei- 
gegeben hat.  Nicht  blos  interessant  wie  nur  irgend  ein  span- 
nender Roman,  sondern  auch  belehrend  in  mancher  Hinsicht  ist 
diese  Biographie. 

Wir  sehen  den  Knaben  als  Sohn  eines  mecklenburgischen 
Geistlichen  im  Jahre  1822  in  dem  Landstädtchen  Neu-Bukow 
geboren  werden,  von  wo  der  Kleine  schon  im  folgenden  Jahre 
durch  die  Versetzung  seines  Vaters  nach  Ankershagen  über- 
siedelt, um  dort  die  nächsten  acht  Jahre  seines  Lebens  zu  ver- 
bleiben. Früh  erwacht  in  dem  Knaben  der  Sinn  für  das  Ge- 
heimnissvolle und  Wunderbare.  Vor  Allem  erwecken  die  Er- 
zählungen des  Vaters  vom  trojanischen  Kriege  ein  fast  leiden- 
schaftliches Interesse  für  Troja,  welches  in  dem  Plane  gipfelt, 
dereinst  die  Ueberreste  der  zerstörten  Stadt  ausgraben  zu  wollen. 
Dies  wurde  nun  das  Programm  seines  Lebens,  und  selten  ist 
wohl  ein  anscheinend  so  phantastischer  Plan  mit  solcher  Con- 
sequenz  festgehalten  und  schliesslich  zur  grossartigsten  Erfüllung 
gebracht  worden.  Selten  aber  auch  hat  sich  in  einer  Persön- 
lichkeit hoher  Idealismus  mit  so  energischem  Realismus  ver- 
bunden wie  in  Schliemann. 

Voll  Begeisterung  erzählt  nun  der  Knabe  seinen  Mitschülern 
von  Troja  und  von  seinen  Plänen,  die  ihn  indess  allgemeiner 
Verspottung  aussetzen  und  ihn  schon  früh  mit  der  Skepsis  land- 
läufiger Mittelmässigkeit  bekannt  machen.  Bezeichnend  ist  es 
dann  wieder,  dass  es  ein  weibliches  Gemüth  ist,  seine  kleine 
Mitschülerin  Minna,  welche  mit  Verständniss  auf  seine  phan- 
tastischen Pläne  eingeht,  so  dass  die  Beiden  in  kindlicher 
Schwärmerei  sich  ewige  Treue  geloben  und  gemeinsam  einst 
Troja  auszugraben  beschliessen.  Höchst  fesselnd  ist  es  nun, 
die  ausführlicheren  Schilderungen  zu  lesen,  wie  der  Knabe, 
nach  dem  Tode  der  Mutter  durch  schweres  Missgeschick  ver- 
einsamt, mit  elf  Tahren  auf  das  Gymnasium  von  Xeustrelitz 
kommt,  dies  aber  schon  nach  drei  Monaten  aus  Mangel  an 
Mitteln  verlässt,  um  in  die  Realschule  überzugehen,  aus  der 
er  mit  vierzehn  Jahren  scheidet,  um  als  Lehrling  in  einen  kleinen 
Krämerladen  zu  treten.  Unablässig  aber  hält  er  in  seiner 
niedrigen  Stellung  sein  ideales  Ziel  im  Auge,  und  noch  mehr 
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wird  seine  Leidenschaft  für  Griechenland  bestärkt,  als  einst  ein 
verkommener  Studiosus  in  den  Laden  tritt  und  eine  Stelle  aus 
Homer  in  der  Ursprache  recitirt,  welche  auf  den  armen  Kauf- 
mannslehrling den  tiefsten  Eindruck  macht.  „Von  jenem  Augen- 
blick an,"  so  erzählt  Schliemann,  „hörte  ich  nicht  auf  Gott  zu 
bitten,  dass  er  in  seiner  Gnade  mir  das  Glück  gewähren 
möge,  einmal  Griechisch  zu  lernen."  Bald  darauf  greift  er 
zum  Wanderstabe  und  geht  nach  Hamburg,  wo  er  in  verschie- 
denen Materialhandlungen  eine  Stellung  findet,  die  er  indess 
bald  verliert,  weil  er  durch  Ueberanstrengung  sich  ein  Brust- 
leiden zugezogen  hatte,  das  ihn  für  schwere  Arbeit  untauglich 
machte. 

Nun  versucht  er's  mit  dem  Schiffsdienst  und  wird  als 
Kajütenjunge  auf  einer  Hamburger  Brigg  angenommen,  welche 
bestimmt  war,  nach  Venezuela  zu  gehen.  Kr  war  aber  so  arm, 
dass  er,  um  sich  eine  wollene  Decke  anzuschaffen,  seinen  ein- 
zigen Rock  verkaufen  musste.  Die  mitten  im  Winter  ange- 
tretene Fahrt  sollte  einen  unglücklichen  Ausgang  nehmen,  denn 
auf  der  berüchtigten  Höhe  der  Insel  Texel  bei  einem  furcht- 
baren vSturme  litt  die  Brigg  Schiffbruch.  Doch  nach  neun- 
stündigem Kampf  mit  den  Wellen  werden  die  Gescheiterten  in 
einem  kleinen  offenen  Boote  glücklich  an's  Land  geschleudert. 
Endlich  nach  vielen  Widerwärtigkeiten  erreichte  Schliemann 
Amsterdam,  wo  er  sich  für  die  Colonieen  als  Soldat  anwerben 
zu  lassen  beabsichtigte.  Hart  war  in  der  fremden  grossen  Stadt 
der  Kampf  mit  Hunger  und  Kälte,  bis  endlich  das  Spital  seine 
letzte  Zuflucht  wurde. 

Aus  dieser  schrecklichen  Lage  errettete  ihn  der  Hamburger 
Schiffsmakler  Wendt,  der  schon  früher  sich  seiner  freundlich 
angenommen  hatte.  Durch  einen  glücklichen  Zufall  erhielt 
dieser  Herr  den  Brief,  in  welchem  Schliemann  seine  Leiden 
schilderte,  gerade  als  er  mit  einigen  Freunden  beim  fröhlichen 
Mahle  sass.  Die  Vorlesung  des  Briefes  erweckte  allgemeine 
Theilnahme,  eine  sofort  veranstaltete  Sammlung  ergab  die 
Summe  von  240  Gulden,  und  zugleich  erhielt  der  arme  Ver- 
lassene eine  Empfehlung  in  ein  Amsterdamer  Kaufhaus,  wo  er 
allerdings  nur  in  ganz  untergeordneter  Stellung  Verwendung 
fand.  Ungebeugten  Muthes  ging  nun  Schliemann  daran,  trotz 
dieser  kümmerlichen  Verhältnisse  die  Lücken  seiner  vernach- 
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lässigsten  Bildung  auszufüllen.  Nur  seiner  eisernen  Energie  war 
es  möglich,  von  einem  Jahrgehalt  von  800  Frs.  die  Hälfte  für  seine 
Studienzwecke  zu  verwenden,  während  das  Uebrige  für  seinen 
Lebensunterhalt  ausreichen  musste.  Allerdings  genügte  ihm 
ein  Frühstück  von  Roggenmehlbrei  und  ein  Mittagessen,  das 
die  Ausgabe  von  16  Pfennigen  nicht  überstieg,  seine  Wohnung 
aber  war  eine  elende  unheizbare  Dachkammer,  in  welcher  er 
im  Winter  durch  Kälte,  im  Sommer  durch  glühende  Hitze  zu 
leiden  hatte.  Aber  alles  Das  spornte  ihn  nur  noch  mehr  zum 
Lernen  an.  Zuerst  nahm  er  Schreibunterricht,  um  sich  eine 
gute  Handschrift  anzueignen ,  dann  warf  er  sich  auf  das  Studium 
des  Englischen,  das  er  sich  in  Zeit  von  einem  halben  Jahre  zu 
eigen  machte.  Die  Xoth  lehrte  ihn  eine  Methode,  welche  ihn 
rascher  als  auf  anderem  Wege  zum  Ziele  führte,  und  die  haupt- 
sächlich darin  bestand,  sehr  viel  laut  zu  lesen  und  auswendig 
zu  lernen,  wie  er  denn  den  ganzen  Vicar  of  Wakeneid  und 
den  Ivanhoe  auswendig  lernte.  Auch  besuchte  er  den  englischen 
Gottesdienst  und  sprach  beim  Anhören  der  Predigt  jedes  Wort 
leise  für  sich  nach.  Es  ist  rührend,  wenn  man  hört,  wie  er 
bei  allen  seinen  Botengängen,  sogar  mitten  im  Regen,  stets 
ein  Buch  in  der  Hand  trug,  aus  dem  er  memorirte,  und  auch 
beim  Warten  auf  dem  Postamt  stets  die  Zeit  mit  Lesen  aus- 
füllte. Wer  den  armen  kleinen  Kaufmannsboten  damals  in  den 
Strassen  Amsterdams  mit  seinem  Buche  gesehen  hätte,  der  hätte 
wohl  nicht  geahnt,  dass  dieser  unscheinbare  junge  Mensch  einst 
Troja  ausgraben  werde.  Selbst  Nachts,  wenn  er  vor  über- 
grosser Aufregung  nicht  schlafen  konnte,  wiederholte  er  in  Ge- 
danken das  am  Tage  Gelesene. 

Es  ist  begreiflich ,  dass  er  durch  diese  rastlosen  Uebungen 
sein  Gedächtniss  ausserordentlich  stärkte,  so  dass  er  nach  Be- 
wältigung des  Englischen  es  mit  dem  Französischen  ebenso 
machte,  worauf  dann  das  Holländische,  Spanische,  Italienische 
und  Portugiesische  an  die  Reihe  kam,  welche  Sprachen  er  sich 
in  ausserordentlich  kurzer  Zeit  aneignete.  Sogar  des  Russischen 
wusste  er  sich  ohne  Lehrer,  b'os  mit  Hülfe  einer  alten  Gram- 
matik, eines  Lexikons  und  einer  Uebersetzung  von  Fenelons 
Telemach  zu  bemächtigen.  Um  hierin  rascher  vorwärts  zu 
schreiten,  engagirte  er  für  vier  Frs.  wöchentlich  einen  armen 
Juden,  der  allabendlich  in  seiner  Dachkammer  zwei  Stunden 
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lang  die  lauten  Declamationen  seines  Gönners  anhören  musste> 
Das  Geräuschvolle  dieser  Studien  wirkte  aber  bei  der  dünnen 
Bauart  der  holländischen  Häuser  so  aufregend  auf  die  Haus- 
genossen, dass  er  während  dieser  Zeit  zwei  Mal  die  Wohnung 
wechseln  musste. 

Inzwischen  war  ihm  seine  niedrige  Stellung  immer  uner- 
träglicher geworden  und  hocherfreut  war  er,  als  es  ihm  endlich 
im  Alter  von  zweiundzwanzig  Jahren  gelang,  in  einem  ange- 
sehenen Amsterdamer  Handlungshause  als  Correspondent  und 
Buchhalter  mit  einem  Gehalt  von  1200  Frcs.,  welches  bald  noch 
um  800  Frcs.  vermehrt  wurde,  angestellt  zu  werden.  Zwei 
Jahre  darauf  (1846)  schickten  seine  Prinzipale  ihn  als  Agenten 
nach  Petersburg,  und  hier  waren  seine  Anstrengungen  von 
solchem  Erfolge  gekrönt,  dass  er  in  kurzer  Zeit  seine  Unab- 
hängigkeit erlangte.  Kaum  so  weit  gekommen,  erinnerte  er 
sich  der  Geliebten  seiner  Kinderzeit  und  hielt  unverzüglich  durch 
einen  Freund  der  Familie  um  die  Hand  seiner  Minna  an.  Aber 
zu  seinem  tiefsten  Schmerz  musste  er  erfahren,  dass  diese  kurz 
vorher  ein  anderes  Ehebündniss  eingegangen  war,  eine  Nach- 
richt, die  auf  lange  Zeit  ihm  allen  Lebensmuth  zu  rauben 
drohte. 

Die  nächsten  Jahre  waren  von  rastloser  kaufmännischer 
Thätigkeit  angefüllt,  die  nur  vorübergehend  durch  eine  Reise 
nach  Californien  unterbrochen  wurde,  wo  Schliemann  das  Bürger- 
recht der  Vereinigten  Staaten  gewann.  Man  darf  sagen,  dass 
in  seiner  Natur  gewisse  grossartige  und  kühne  Züge  des 
Amerikaners  enthalten  sind:  die  Energie.  Umsicht  und  Gewandt- 
heit im  geschäftlichen  Leben  und  die  grossherzige  Opferwillig- 
keit für  ideale  Zwecke.  Denselben  Zug  erkennt  man  in  Allem, 
was  er  über  sein  kaufmännisches  Treiben  mittheilt,  wie  er  bald 
in  Indigo,  Farbhölzern  und  Kriegsmaterial,  bald  in  Thee. 
Olivenöl  oder  Baumwolle  seine  Geschäfte  macht,  überall  selbst 
eingreift  und  auf  diese  Weise  bald  dahin  kommt,  nur  an  Indigo 
einen  jährlichen  Reingewinn  von  200  000  Mark  zu  erzielen. 
Wenn  es  auch  ohne  einzelne  Verluste  nicht  abging,  so  wurden 
diese  durch  merkwürdige  Glücksfälle  wieder  wett  gemacht,  wie 
namentlich  bei  der  grossen  Feuersbrunst  zu  Memel  im  Jahre 
1854,  wo  wie  durch  ein  Wunder  ein  werthvolles  Waarenlager 
Schliemanns  der  allgemeinen  Zerstörung  entging. 
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Während  dieser  rastlosen  Handelsunternehmungen  mussten 
die  Sprachstudien  zurücktreten,  doch  fand  der  unersättliche 
Eifer  Schliemanns  noch  Zeit,  die  schwedische  und  polnische 
Sprache  zu  erlernen,  und  endlich  die  Sehnsucht  seiner  Jugend 
nach  dem  Verständniss  des  Griechischen  zu  erfüllen.  Mit 
dem  Neugriechischen  begann  er,  dem  das  Altgriechische 
folgte,  und  zwar  wandte  er  auch  hier  seine  alte  bewährte 
Methode  an,  die  ihn  in  Stand  setzte,  sich  mit  erstaunlicher 
Schnelligkeit  der  griechischen  Sprache  und  Literatur  zu  be- 
mächtigen. Mit  dem  Lateinischen  machte  er  dann  bald  darauf 
den  Abschluss. 

Was  Schliemann  bei  dieser  Gelegenheit  über  die  ver- 
kehrte Art  vorbringt,  mit  welcher  man  bei  uns  in  den  Gym- 
nasien die  alten  Sprachen  behandelt,  verdient  die  ernste 
Aufmerksamkeit  aller  Pädagogen,  denen  die  klassische  Bil- 
dung der  Jugend  am  Herzen  Hegt.  Denn  als  ob  sie  Alle  zu 
Philologen  herangezogen  werden  sollten,  werden  unsere  Jüng- 
linge in  der  empfänglichsten  und  frischesten  Zeit  ihres  Lebens 
acht  Jahre  mit  grammatischen  Regeln  gequält,  so  dass  sie 
schliesslich  annehmen  müssen,  die  grossen  Schriftsteller  des 
Alterthums  seien  nur  dazu  da,  um  die  Syntax  an  ihnen  zu 
erörtern,  während  die  Schönheit  der  antiken  Klassiker  der 
lernenden  Jugend  in  der  Regel  ein  Buch  mit  sieben  Siegeln 
bleibt.  Je  mehr  in  unserer  realistischen  Zeit  der  Sturm  auf 
die  klassische  Bildung  zunimmt,  desto  ernsthafter  sollten 
unsere  Schulmänner  darauf  sinnen,  durch  eine  lebensvollere 
Methode  diese  unvergleichliche  und  unersetzliche  Grundlage 
humaner  Bildung  zu  retten.  Denn  wenn  auch  das  eminente 
Sprachtalent  und  die  Knergie  eines  Schliemann  sich  nur 
selten  in  einer  Persönlichkeit  vereinigen  wird,  so  ist  seine 
praktische  Methode  doch  ohne  Zweifel  vielfach  mit  Erfolg  an- 
wendbar. 

Uebrigens  gehört  ein  Lebenslauf  wie  dieser  zu  denjenigen 
Biographien,  welche  man  unserer  heutigen  Jugend  als  leuch- 
tende Beispiele  zur  Nachahmung  aufstellen  sollte,  damit  sie 
daraus  erkennen,  dass  nicht  durch  den  Cultus  des  Früh- 
schoppens (der  ja  auch  den  Spätschoppen  nicht  auszuschliessen 
pflegt)  und  durch  ein  kümmerliches  Dressiren  auf's  Examen 
hin,  sondern  nur  durch  unablässiges  aufopferndes  Streben  nach 
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einem  hohen  Ziele  etwas  Menschenwürdiges  und  Grosses  zu 
erreichen  ist. 

Als  Schliemann  im  Jahre  1858  sein  erworbenes  Vermögen 
für  hinlänglich  erachtete,  um  seine  Pläne  auszuführen,  machte 
er  zunächst  eine  Reise  über  Schweden,  Dänemark,  Deutsch- 
land, Italien  nach  Aegypten,  wo  er  bis  zum  zweiten  Katarakt 
hinauffuhr,  dann  durch  die  Wüste  von  Cairo  nach  Jerusalem, 
wobei  er  die  Gelegenheit  benutzte,  das  Arabische  zu  lernen. 
Ein  Besuch  von  Petra,  ein  Streifzug  durch  Syrien,  Reisen  nach 
Smyrna,  den  Cycladen  und  Athen  machten  den  Abschluss  dieser 
Fahrten.  Inzwischen  wurde  er  widerwillig  gezwungen,  seine 
Handelsgeschäfte  fortzuführen,  bis  es  ihm  Ende  1863  gelang, 
sich  mit  einem  sehr  bedeutenden  Vermögen  zurückzuziehen. 
Er  selbst  erzählt,  da  man  ihm  vorgeworfen,  das  Vermögen 
seiner  Kinder  durch  seine  Ausgrabungen  zu  verschleudern,  dass 
er  von  seinem  jährlichen  Einkommen,  welches  sich  auf  200000 
Mark  belaufe,  nur  die  Hälfte  einschliesslich  der  Kosten  für 
die  Ausgrabungen  verausgabe,  so  dass  er  hoffen  dürfe,  seinen 
Kindern  soviel  zu  hinterlassen,  um  ihnen  zu  ermöglichen,  ihres 
Vaters  wissenschaftliche  Untersuchungen  fortzuführen,  ohne 
jemals  ihr  Capital  anzugreifen.  Ehe  er  indess  an  die  Aus- 
führung seines  grossen  Unternehmens  schritt,  wünschte  er 
sich  noch  etwas  in  der  Welt  umzuschauen,  und  so  machte 
er  denn  eine  Reise  über  Tunis  und  Aegypten  nach  Indien, 
wobei  er  u.  A.  Ceylon,  Madras,  Calcutta,  Delhi,  das  Hima- 
laya- Gebirge  besuchte,  und  dann  von  China  und  Japan  aus 
über  den  stillen  Ocean  nach  San  Francisco  fuhr.  Nach  einer 
weiteren  Reise  durch  die  Vereinigten  Staaten  und  Besuchen 
in  Havanna  und  Mexico  Hess  er  sich  1866  in  Paris  nieder, 
um  fortan  ausschliesslich  dem  Studium  der  Archäologie  sich 
zu  widmen. 

Endlich  1868  begann  er  an  die  Verwirklichung  des  Traums 
seiner  Jugend  zu  gehen,  indem  er  seine  erste  Reise  nach 
Ithaka,  dem  Peloponnes  und  Troja  antrat,  deren  Ergebnisse 
er  in  seinem  Werke  „Ithaka,  der  Peloponnes  und  Troja"  ver- 
öffentlichte. Dieses  trug  ihm  von  der  philosophischen  Facultät 
der  Universität  Rostock  die  Doctorwürdc  ein.  Von  der  Ueber- 
zeugung  getragen ,  dass  nicht  in  Bunarbaschi,  wie  man  meistens 
annahm,  sondern  in  Hissarlik  die  Stätte  des  alten  Troja  zu 
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finden  sei,  begann  er  dort  1 87 1  seine  Ausgrabungen.  Unter- 
stützt wurde  er  bei  diesen  Arbeiten  durch  seine  Frau  Sophia, 
eine  feine  anmuthige  Athenerin,  welche  durch  eine  glühende 
Begeisterung  für  die  homerischen  Gesänge  mit  ihm  verbunden 
war  und  also  an  die  Stelle  seiner  Jugendfreundin  Minna  trat. 
Anziehend  ist  es  zu  sehen,  wie  die  Eltern  ihre  beiden  Kinder, 
den  kleinen  Agamemnon  und  die  etwas  ältere  Andromache. 
ganz  in  den  Anschauungen  und  Traditionen  des  Vaters  erziehen, 
so  dass  sie  grosse  Stellen  aus  den  homerischen  Gesängen  in 
der  Ursprache  zu  recitiren  vermögen.  Mit  heldenhafter  Tapfer- 
keit hat  Frau  Schliemann  die  grossen  Anstrengungen,  Mühsale 
und  Entbehrungen  dieser  Ausgrabungscampagnen  bestanden, 
wo  sie  in  ihrer  Bretterhütte  im  Frühjahr  oft  auf  Trojas  und 
später  auf  Mykenaes  stürmischer  Höhe,  von  der  schon  Homer 
zu  erzählen  weiss,  anfangs  von  schneidender  Kälte,  welche  das 
Wasser  in  ihrem  Schlafraum  gefrieren  machte,  später  von 
Hitze  und  Sonnenbrand  und  fast  immer  von  blendenden,  die 
Augen  entzündenden  Staubwolken  zu  leiden  hatten.  Die 
Berichte  über  diese  Ausgrabungen  mit  ihren  Mühsalen, 
aber  auch  ihren  grossartigen  Entdeckungen  und  glänzenden 
Ueberraschungen  sind  an  spannendem  Interesse  kaum  zu  über- 
bieten. 

In  der  Schilderung  seiner  Ausgrabungen  zeigt  sich  Schlie- 
mann genau  und  gewissenhaft,  namentlich  aber  ist  ihm  ein 
energisches  Streben  nach  wissenschaftlicher  Vertiefung  nicht 
abzusprechen.  Als  er  1874  mit  seinem  Werk  „Trojanische 
Alterthümer"  sammt  Atlas  hervortrat,  war  besonders  letzterer 
für  höhere  Anforderungen  ungenügend.  In  Folge  dessen  trat 
er  1881  mit  dem  stattlichen  reich  illustrirten  Bande  „Ilios,  Stadt 
und  Land  der  Trojaner"  hervor,  880  Seiten  gr.  Octav,  mit  etwa 
1800  Abbildungen,  Karten  und  Plänen  in  Holzschnitt  und 
Lithographie,  einem  Werk,  das  nach  Inhalt  und  Form  allen 
Anforderungen  genügte.  Und  doch  beruhigte  er  sich  auch  hier- 
bei nicht,  sondern  gab  auf  Grund  abermaliger  Nachgrabungen 
des  Jahres  1882  als  Ergänzung  und  Berichtigung  sein  ,,Troja" 
(Leipzig  1884)  heraus,  welches  wieder  mit  150  Abbildungen, 
sowie  mit  4  Karten  und  Plänen  ausgestattet  ist  und  die 
Resultate  der  früheren  fünfjährigen  Campagnen  in  bedeutsamer 
Weise  ergänzt. 
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War  der  Umsicht  und  der  Kühnheit  des  glücklichen 
Forschers  die  Ausgrabung  Trojas  und  einer  ganzen  Reihe 
vorhistorischer  Niederlassungen  auf  derselben  Stätte  gelungen, 
so  konnte  es  nicht  fehlen,  dass  diese  grossartigen  Entdeckungen 
ein  ungeheures  Aufsehen  erregten.  In  das  gerechte  Staunen 
über  solche  vorher  nie  geahnte  Enthüllungen  einer  sagenhaften 
Vorzeit  mischten  sich  freilich  nicht  blos  Stimmen  des  Zweifels, 
sondern  auch  des  Spottes.  Letzterer  heftete  sich  vornehmlich 
an  die  Annahme  Schliemanns,  dass  er  den  Schatz  des  Priamos 
gefunden  habe.  Und  doch  ist  dieser  Spott  völlig  müssig,  denn 
warum  der  alte  Herrscher  der  heroischen  Zeit,  dessen  Gold- 
schätze Schliemann  an's  Licht  gezogen  hat,  nicht  diesen  Kamen 
getragen  haben  soll,  ist  doch  wahrlich  nicht  zu  verstehen.  Je 
mehr  die  Forschung  in  jene  Vergangenheit  eindringt,  desto 
reichlicher  gewinnt  sie  die  Bestätigung  der  alten,  früher  von 
einer  skeptischen  Zeit  angezweifelten  Ueberlieferungen.  Be- 
ruhen doch  die  Homerischen  Gesänge  nicht  auf  subjectiven 
Erfindungen  irgend  einer  dichterischen  Persönlichkeit,  sondern 
auf  geschichtlichen  Thatsachen,  die  sich  in  der  Volksphantasie 
sagenhaft  umgestaltet  hatten.  Und  haben  nicht  auch  die  früher 
so  oft  angezweifelten  Berichte  der  griechischen  Historiker, 
Ilerodot  an  der  Spitze,  von  Aegypten  und  Mesopotamien  durch 
die  Denkmalforschung  unserer  Zeit  glänzende  Bestätigung  er- 
fahren? Wer  hätte  geglaubt,  dass  die  Mauern  von  Xinive  wirk- 
lich so  breit  waren,  um  drei  Wagen  neben  einander  Raum 
zu  gewähren,  wie  Diodor  berichtet,  wenn  nicht  Place  die 
2.\  Meter  breiten  Mauern  von  Khorsabad  aufgedeckt  hätte? 

Aber  noch  staunenswerther  waren  die  Ergebnisse  der 
Arbeiten  dieses  glücklichen  Forschers,  als  er  im  Jahre  1876 
auf  der  Akropolis  in  Mykenae  jene  fünf  Schachtgräber  mit 
ihren  16  Leichen  und  den  schier  fabelhaften  Goldschätzen  an's 
Licht  zog,  von  welchen  er  in  seinem  1878  erschienenen  Werk 
Mykenae"  unter  Beifügung  von  549  Abbildungen  und  mehre- 
ren Plänen  und  Karten  Bericht  gegeben  hat.  Wenn  Homer 
gern  von  dem  „goldreichen  Mykenae"  spricht,  so  ist  hier  die 
glänzendste  Bestätigung  dieses  Beiwortes  gegeben.  Tritt  uns 
dadurch  die  heroische  Zeit  Griechenlands  in  einer  alle  Vor- 
stellungen übertreffenden  orientalischen  Ueppigkeit  der  Er- 
scheinung vor  Augen,  so  haben  dann  endlich  die  Ausgrabungen 
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auf  der  Akropolis  von  Tiryns  1 884  und  1 885  uns  auch  das  lange 
ersehnte  Bild  eines  Herrscherpalastes  jener  grauen  Vorzeit  an'* 
Licht  gebracht,  welches  allen  früheren,  nur  auf  Homers  An- 
gaben gegründeten  Yermuthungen  ein  Ende  macht.  Krst  kürz- 
lich beschenkte  uns  der  rastlose  Forscher  mit  seinem  schönen 
Buche  „Tiryns.  Der  prähistorische  Palast  der  Könige  von 
Tiryns.  Leipzig  1886'-,  das  wieder  durch  zahlreiche  treffliche 
Abbildungen  in  Holzschnitt,  Zinkätzung  und  Farbendruck,  sowie 
in  Karten  und  Plänen  sein  Thema'  auf's  Reichste  illustrirt. 
Was  alle  archäologischen  Kreise  bei  der  ersten  Nachricht,  dass 
ein  Palast  jener  heroischen  Zeit,  sogar  mit  Wandgemälden 
und  anderem  Schmuck  entdeckt  worden  sei,  in  staunende  Auf- 
regung versetzte,  das  findet  sich  hier  vollkommen  bestätigt. 
Durch  Beiziehung  des  schon  in  Olympia  erprobten  Architekten 
Dr.  Dörpfeld  hat  Schliemann  diesen  wichtigen  Untersuchungen 
die  erforderliche  architektonische  Grundlage  gegeben.  Rechnen 
wir  nun  noch  dazu  die  kleineren  Arbeiten  „Reise  in  die  Troas" 
( 1 88 1)  und  „Orchomenos"  (188t),  wo  ebenfalls  eine  gründliche 
Untersuchung  im  sogenannten  Schatzhause  des  Minyas  zu  neuen 
merkwürdigen  Entdeckungen  führte,  so  darf  man  wohl  sagen, 
dass  schwerlich  jemals  ein  Alterthumsforscher  so  grossartige 
und  epochemachende  Resultate  für  die  Wissenschaft  durch  die 
rastlose  Arbeit  eines  Decenniums  zu  Tage  gebracht  hat. 
Diese  Leistungen  finden  nur  ihres  Gleichen  in  den  berühmten 
Ausgrabungen,  durch  welche  Botta,  Layard  und  Place  uns 
.mit  den  Palästen  der  altassyrischen  Herrscher  bekannt  gemacht 
haben*}. 

Deshalb  habe  ich  es  unternommen ,  einen  zusammenfassen- 
den Bericht  über  diese  bedeutenden  Arbeiten  zu  geben  und, 
so  weit  es  bis  jetzt  möglich  ist,  die  Resultate  für  Geschichte 
und  Kunstgeschichte  aus  dem  überreichen  Material  zu  ziehen. 


-j  Alle  diese  Bücher  Schliemanns  sind  bei  F.  A.  Brockhaus  in  Leipzig  er- 
schienen und  haben  eine  typographische  und  künstlerische  Ausstattung  erhalten, 
welche  den  höchsten  Ansprüchen  genügt.  Besonders  verdient  hervorgehoben  zu  werden, 
dass  in  der  Wiedergabe  der  zahllosen  Fundgegcnstände  die  grösste  Treue  herrscht, 
dass  namentlich  die  Hol/schnitte,  unmittelbar  nach  den  Objcctcn  durch  Photographie 
auf  den  Stock  hergestellt,  von  einer  Klarheit  und  Schärfe  sind,  welche  sogar  die  ver- 
schiedene Ti  v.ur  der  Gold-  oder  Broncesachcn ,  der  Thongefässe,  der  Elfenbtingcräthe 
oder  Steinwerkzeuge  in  täuschender  \Wi-e  wiedergiebt. 
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Freilich  dürfen  wir  dabei  nicht  vergessen,  dass  Schliemann  ein 
ganz  neues  Gebiet  für  die  Forschung  eröffnet  hat,  und  dass  es 
noch  vieler  umfassender  Ausgrabungen  bedarf,  um  zu  festen 
Endergebnissen  zu  gelangen.  Haben  ja  neuerdings  die  Unter- 
suchungen der  Gräber  von  Menidi  und  Spata  sowie  derjenigen 
zu  Nauplia  sofort  Werke  an's  Licht  gebracht,  welche  den  in 
Mykenae  gefundenen  Schätzen,  wenn  auch  nicht  an  Reichthum 
und  Pracht,  so  doch  im  Charakter  nahe  verwandt  sind.  Immer- 
hin wird  es  der  Muhe  lohnen,  auch  für  grössere  Kreise,  soweit 
die  Zauberworte  „Homer"  und  „Troja"  ihre  unverwüstliche 
Macht  behaupten,  über  diese  staunenswerthen  Entdeckungen 
einer  neuen  Welt  zu  berichten. 

Was  zunächst  die  Ausgrabungen  von  Hissarlik  (Fig.  i )  be- 
trifft, so  könnte  ich  mich  einfach  auf  den  trefflichen  (im  XXI. 
Band  von  „Nord  und  Süd"  erschienenen)  Aufsatz  Milchhöfers 
berufen,  wenn  nicht  der  rastlose  Forscher  seitdem  durch  weitere 
Ausgrabungen  manches  Neue  an's  Licht  gefördert  hätte.  Im 
Wesentlichen  aber  wird  das  früher  gewonnene  Resultat  dadurch 
keineswegs  umgestossen,  vielmehr  nur  in  einigen  Punkten 
modificirt.  Das  entscheidende  Ergebniss,  worauf  es  ankam,  ist 
und  bleibt  dasselbe,  und  kein  Unbefangener  und  L'rtheilsfähiger 
wird  ferner  die  Thatsache  in  Zweifel  ziehen,  dass  wirklich 
Schliemann  die  „heilige  Ilios"  nach  fast  dreitausendjährigem 
Schlummer  aufgeweckt  und  den  kühnen  Traum  seines  Lebens 
verwirklicht  hat.  Selbst  seine  Gegner  müssen  immer  kleinlauter 
werden  und  schliesslich  verstummen.  Früher  glaubte  Schliemann 
unter  dem  ungeheuren  Schutthügel  von  Hissarlik,  der  seines 
Gleichen  nur  an  den  Schutthügeln  Mesopotamiens  findet,  nicht 
weniger  als  sieben  übereinander  folgende  Ansiedelungen, 
darunter  sechs  vorgeschichtliche,  entdeckt  zu  haben.  Jetzt  re- 
ducirt  er  diese  Zahl  auf  sechs,  indem  er  die  zweite  und  dritte 
Stadt  als  zwei  Epochen  derselben  Niederlassung  betrachtet. 
Diese  aber  ist  das  alte  Troja,  wie  sich  durch  das  deutliche 
Zeugniss  eines  ungeheuren  Brandes,  der  die  aus  Ziegelsteinen 
erbaute  Stadt  eingeäschert  hat ,  unverkennbar  herausstellt.  Was 
sodann  seinen  ersten  Untersuchungen  mangelte,  die  genauere 
Darstellung  der  baulichen  Ueberreste  dieser  Stadt,  das  Alles 
hat  er  in  seinem  neuen  Buche  „Troja",  unterstützt  durch  die 
Mitwirkung  Dr.  Dörpfelds,  vollständig  nachgeholt.    Auf  einer 
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farbigen  Tafel  sind  die  Bauten  der  einzelnen  Epochen  in  ver- 
schiedenen Tönen  dargestellt,  wodurch  uns  zum  ersten  Male 
eine  klare  Anschauung  und  ein  Urtheil  über  das  noch  Vor- 
handene ermöglicht  wird.  Wir  sehen  nun  deutlich  den  unregel- 
mässig polygonen  Umkreis  der  alten  Pergamos  von  Troja  mit 
ihren  zum  Theil  doppelten  Mauerzügen,  die  durch  vorspringende 
Thürme  verstärkt  sind.  Drei  Thore  führten  in  die  Burg,  das 
südwestliche,  südliche  und  südöstliche,  von  denen  letzteres  an 
die  Stelle  des  älteren,  mittleren  trat,  nachdem  dieses  durch 
einen  Brand  zerstört  worden  war.  Am  merkwürdigsten  ist 
gleichwohl  jenes  ältere,  wegen  seiner  ungeheuren  Mauermassen 
und  der  erstaunlichen,  gegen  30  m  betragenden  Länge  des 
Thorweges.  Noch  sieht  man  zu  beiden  Seiten  desselben  die 
Spuren  der  hölzernen  Pfosten,  welche  als  Stützen  für  die  jeden- 
falls aus  Holz  construirte  Decke  bestimmt  waren.  Die  Mauern 
sind  nach  aussen  geböscht,  nach  innen  senkrecht;  ihr  unterer 
Theil  besteht  aus  einem  ziemlich  regelmässigen  Bruchstein- 
mauerwerk, welches  als  Unterlage  für  die  oberen  in  Ziegeln 
errichteten  Theile  diente.  Eine  der  merkwürdigsten  Thatsachen 
ist.  dass  die  aus  Luftziegeln  errichteten  Mauern  erst  nachher 
im  Ganzen  gebrannt  wurden  und  zu  diesem  Behuf  in  regel- 
mässigen Abständen  ziemlich  tiefe  Löcher  erhielten. 

Was  sonst  von  Mauerwerk  dieser  uralten  Stadt  gefunden 
wurde,  ist  leider  ein  wohl  niemals  ganz  aufzuklärendes  Gewirr, 
in  welchem  die  Mauern  der  ersten  vortrojanischen  Ansiedelung 
mit  denen  der  beiden  Perioden  der  zweiten  Stadt,  also  des 
eigentlichen  Troja  und  der  darauf  folgenden  dritten  Ansiedelung 
sich  durchkreuzen.  Aber  soviel  erkennt  man,  dass  die  Gebäude 
der  eigentlichen  Ilios,  und  zwar  sowohl  der  älteren  als  der 
späteren  Epoche,  in  einem  sehr  grossartigen  Massstab  ange- 
legt sind,  der  wohl  den  Vorstellungen  eines  Herrscherpalastes 
der  Heroenzeit  entspricht.  Nur  muss  man  freilich  nicht  etwa 
alle  Wohnungen  der  fünfzig  angeblichen  Söhne  des  Priamos 
auf  linden  wollen,  und  sich  immer  wieder  klar  machen,  dass 
Homers  Schilderungen  schon  deshalb  nicht  zutreffend  sein 
können,  weil  zu  seiner  Zeit  die  Stadt  seit  Jahrhunderten  ver- 
graben lag,  und  längst  andere  Ansiedelungen  sich  an  dieser 
Stelle  erhoben  hatten.  Dass  ausserdem  der  Sänger  von  seinem 
g-uten  poetischen  Rechte  der  Uebertreibung  Gebrauch  machte. 


liegt  auf  der  Hand.  Nichts  wäre  daher  thörichter,  als  in  dieser 
Hinsicht  Homer  zum  Gewährsmann  für  eine  Zeit  machen  zu 
wollen,  die  fast  ein  halbes  Jahrtausend  vor  ihm  lag,  und  deren 
Culturzustände  er  so  wenig  kennen  konnte,  dass  er  nothwendig 
ihnen  diejenigen  seiner  Zeit  substituiren  musste. 

Die  merkwürdigsten  Ge- 
bäude, welche  die  neuesten 
Ausgrabungen  ans  Licht 
gezogen  haben,  sind  zwei 
neben  einander  liegende , 
ungefähr  in  der  Mitte  der 
Burg,  nur  etwas  rückwärts 
nach  Nordost  hinge- 
schobene, in  welchen  Schlie- 
mann zwei  Tempel  zu 
erkennen  meinte.  (Fig.  2.) 
Aber  nach  den  jüngsten 
Ausgrabungen  von  Tiryns 
lässt  sich  diese  Ansicht 
nicht  mehr  aufrecht  halten, 
und  Schliemann  selbst  wird 
wohl  zu  der  Ueberzeugung 
gekommen  sein,  dass  es  der 
Männersaal  und  das  Frauen- 
gemach  ist,  welche  er  hier 
entdeckt  hat.  Denn  in 
Tiryns  sind  diese  beiden 
wichtigsten  Bestandtheile 
des  Herrscherhauses  der 
Heroenzeit  in  ähnlicher  An- 
ordnung, aber  in  reicherer, 
fortgeschrittener  architektonischer  Entwickelung  zu  Tage  ge- 
kommen. Allerdings  ist  der  Grundplan  mit  dem  der  einfacheren 
griechischen  Tempel  der  geschichtlichen  Zeit  identisch,  und  es 
kann  daher  kein  Zweifel  mehr  sein,  dass  dieser  aus  dem 
Megaron  des  heroischen  Anaktenhauses  sich  entwickelt  hat.  Denn 
wir  finden  in  beiden  eine  Vorhalle  (pronaos),  einen  Saal  (naos 
oder  cella)  und  bisweilen  noch  ein  Hintergemach  (opisthodomos). 
Die  Frage  nach  der  Herleitung  des  griechischen  Tempels  hat 
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mit  einem  Schlage  ihre  Lösung  gefunden,  und  so  verstehen 
wir  auch  um  so  leichter,  wie  Erechtheus  seine  Wohnung  auf 
der  Akropolis  von  Athen  zum  Tempel  umwandeln  konnte. 
Jeder  Tempel  war  eben  nichts  anderes  als  das  Haus  des  Gottes, 
und  nichts  erscheint  natürlicher,  als  dass  man  ihm  den  vor- 
nehmsten Bestandtheil  des  Herrscherhauses,  den  Männersaal 
(megaron),  zum  Grundriss  gab.  In  Wahrheit  sind  die  in  Rede 
stehenden  Gebäude  auf  der  Burg  von  Troja  so  angeordnet, 
dass  das  grössere,  ähnlich  wie  wir  es  in  Tiryns  finden  werden, 
um  etwa  7  m  vor  das  kleinere  vortritt,  und  mit  einer  fast 
quadratischen  Vorhalle  von  10,15  m  Breite  bei  10,35  m  Tiefe 
beginnt,  durch  eine  stattliche  Thür  mit  dem  ebenso  breiten  und 
18  m  langen  Saal  verbunden.  Dies  sind  wahrlich  sehr  statt- 
liche Verhältnisse  und  die  Phantasie  mag  leicht  in  diesen  gross- 
artigen  Raum  alle  jene  Scenen  verlegen,  welche  wir  aus  den 
lebendigen  Schilderungen  der  Odyssee  kennen.  Um  den  Be- 
weis zu  vervollständigen,  dass  wir  es  hier  mit  dem  Männersaal 
zu  thun  haben,  sind  in  der  Mitte  des  Saales  die  Mauern  des 
runden  Herdes  aufgefunden  worden,  die  also  nicht  als  Altar 
aufzufassen  sind.  Da  die  Langmauern  des  Gebäudes  vorn 
beiderseits  mit  Parastaden  (Anten)  endigen ,  so  ist  die  Form 
des  templum  in  antis  vollständig  vorgezeichnet.  Diese  Parasta- 
den sowie  die  Seitenwände  der  Thür  waren  mit  Holzpfosten 
verkleidet,  zum  Schutz  des  Ziegelmaterials,  genau  so  wie  wir 
es  in  Tiryns  finden  werden.  Bemerken  wir  noch,  dass  die 
Mauern  überall  mit  Putz  überzogen  waren,  und  dass  wir  uns 
den  oberen  Abschluss  der  Räume  als  flache  Decke  aus  Holz- 
balken, Bohlen  und  Lehm  zu  denken  haben,  wie  er  noch  jetzt 
nach  Jahrtausenden  in  der  Troas  üblich  ist,  so  haben  wir  alles 
Wesentliche  berührt.  Der  Bau  war  aber  nach  Südost  gerichtet, 
der  winterlichen  Sonne  zugewendet  und  mit  einem  herrlichen 
Blick  auf  die  schön  geschwungenen  Höhenzüge  des  quellen- 
reichen Ida,  dessen  zackige  Höhen  die  Dichtung  dem  Zeus  als 
Lieblingswohnsitz  anweist. 

Das  zweite  tempelartige  Gebäude,  beträchtlich  kleiner  als 
das  erste,  nur  etwa  halb  so  breit,  5  m  im  Lichten,  aber  im 
Verhältniss  noch  länger  gestreckt,  hat  ebenfalls  eine  Vorhalle 
zwischen  zwei  Parastaden,  dann  aber  zwei  Gemächer,  das  vordere 
mit  dem  Hintergemach  durch  eine  links  in  der  Quermauer  an- 
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gebrachte  Thür  verbunden.  Zwischen  ihm  und  dem  Männersaal 
läuft  ein  schmaler  Gang  von  50  cm  Breite.  Diese  Isolirung 
scheint  ebenfalls  darauf  zu  deuten,  dass  wir  es  hier  mit  der 
Frauenwohnung  zu  thun  haben  und  dass  das  Hintergemach  viel- 
leicht den  königlichen  Thalamos  bildete.  Schliemann  macht 
darauf  aufmerksam,  dass  das  Haus  des  Paris  bei  Homer  (Ilias 
VI.  316)  ebenfalls  dreitheilig  war  und  aus  Vorhalle,  Wohnraum 
und  Schlafgemach  (Aule,  Dorna  und  Thalamos)  bestand.  Wie 
diese  baulichen  Anlagen  sich  in  Tiryns  nachmals  weiter  ent- 
wickelt haben,  werden  wir  später  sehen. 


Fijf.  1     W'cinkrügr.  iTroju.  I 


Was  nun  die  auf  Hissarlik  in  den  ältesten  Schichten  ge- 
fundenen Gegenstände  betrifft,  so  zählen  sie  grösstentheils,  ihrem 
ganzen  Gepräge  nach,  zu  jenen  uralten  Erzeugnissen  des  mensch- 
lichen Kunstfleisses,  die  man  der  Steinperiode  zuweist.  In  erster 
Linie  kommen  die  massenhaft  vorhandenen  Töpferwaaren  in 
Betracht,  welche  zu  den  ältesten  Arbeiten  dieser  Art  gerechnet 
werden  müssen.  In  der  That  gehören  sie  zum  Primitivsten 
der  Gattung  und  sind  zum  Theil  noch  aus  freier  Hand  gemacht 
und  an  der  Sonne  oder  am  offenen  Teuer  leicht  gebrannt,  doch 
ist  auch  der  Uebergang  zur  Töpferscheibe  und  zum  Brennen 
im  Ofen  bereits  vollzogen,  und  von  einer  hochentwickelten 
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Technik  zeugen  namentlich  die  kolossalen,  bis  zu  6  Fuss  hohen 
Krüge  (pithoi),  welche  hauptsächlich  als  Weinbehälter  dienten 
(Fig.  3).  Schliemann  erzählt,  dass  einer  seiner  Arbeiter  einen 
solchen  Krug  als  Schlafzimmer  benutzt  habe.  Auffallend  so- 
dann ist,  wie  lange  diese  Töpferarbeit  sich  auf  demselben 
Standpunkt  stabil  erhalten  hat,  denn  man  findet  sie  ohne  merk- 
liche Verschiedenheiten  in 
den  ersten  vier  vorhisto- 
rischen Niederlassungen, 
nur  dass  die  Technik  in  den 
beiden  letzten  geringer  und 
roher  erscheint,  als  in  den 
früheren.  Gewisse  höchst 
primitive  Formen,  wie  die 
Vasen  mit  drei  Füssen  und 
henkelartigen  Auswüchsen 
kehren  immer  wieder. 

Sodann  treten  ebenso 
gleichmässig  und  zahlreich 
jene  auch  sonstwo,  z.  B.  in 
Etrurien  und  in  Nord- 
deutschland vorkommenden 
Gesichtsurnen  auf,  in  wel- 
chen Schliemann  den  Eulen- 
kopf als  Sinnbild  der  Athena 
erkennt  (Fig.  4).  Gewiss 
ist,  dass  durch  Hervorheben 
der  Geschlechtstheile  der 
weibliche  Charakter  ange- 
zeigt wird.  Auffallend  Tig-  *■  (:Michtsu""  <Troi»-> 
ferner  und  für  diese  uralte 

Frühzeit  bezeichnend  ist  der  vollständige  Mangel  gemalter  Orna- 
mente, wie  er  ja  auch  an  den  etruskischen  Vasen  sich  bemerk- 
lich macht.  Zu  den  interessantesten  Entdeckungen  Schliemanns 
gehören  sodann  die  zahlreichen  zweihenkeligen  Becher,  in 
welchen  er  mit  Recht  das  viel  besprochene  depas  amphikypellon 
Homers  nachgewiesen  hat  (Fig.  5).  Nicht  minder  bezeichnend 
für  diese  uralte  Cultur  sind  die  in  ungeheurer  Anzahl  (gegen  dreissig- 
tausend)  gefundenen  durchbohrten  Thoncylinder,  wie  sie  überall 
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auf  der  Erde  in  den  ältesten  Ansiedelungen  vorkommen,  und 
in  denen  man  mit  Recht  Spinnwirtel  erkannt  hat  (Fig.  6).  Diese 
Zeugnisse  einer  der  ältesten  Handfertigkeiten  des  Menschen 

boten  der  Phantasie  geeig- 
neten Spielraum  für  aller- 
lei primitive  Ornamentik,  die 
in  Punkten  und  Kreisen, 
Wellenlinien  und  mancherlei 
seltsamen  Zusammenstellun- 
gen von  Linien  sich  noch  kind- 
lich begnügt.  Als  allgemein 
verbreitete  Formen  sind  dar- 
unter das  Hakenkreuz  (soge- 
nannte Svastika)  und  der 
Mäander  zu  bezeichnen.  In 
einigen  dieser  primitiven  Bil- 
dungen hat  man  wohl  Buch- 
staben erkennen  wollen,  doch 
"t-  wie  mir  scheint,  mit  Unrecht. 

Weiter  sind  unter  den  Thonarbeiten  mancherlei  rohe  Idole  von 
ebenfalls  sehr  primitiver  Gestalt  hervorzuheben,  namentlich  auch 
kleine  Thierfiguren,    ECühe,    Hunde  «u.  dergl.      Dann  wieder 


N     '>.    Spinnwirtel.  (Troja.) 


kommen  GcfäsM-  in  I<>nn  von  Thieren,  z.  B.  eine  Vase  in  Ge- 
stalt eines  Schweines  mit  eingeschnittenem  Fischgrätenornament 
vor.  (Fig.  7.) 

Nicht  minder  massenhaft  sind  die  Funde  an  steinernen  Werk- 
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zeugen  und  Gerüthen,  Streitäxten  aus  Porphyr,  Diorit  und  sogar 
Xephrit,  Steinhämmern  und  Handmühlen  ausTrachyt,  steinernen 
Schleudergeschossen,  Beilen  und  Hämmern,  Kornquetschern , 
Keilen  und  Sägen,  Pfeilspitzen  aus  Obsidian,  so  dass  man  hier- 
aus ganz  den  Eindruck  gewinnt,  sich  im  tiefsten  Steinzeitalter 
zu  befinden.  Daneben  treten 
jedoch  mancherlei  Elfenbein- 
sachen auf,  Pfrieme  und 
Xadeln,  ja  sogar  Bruchstücke 
von  Leiern  und  Elöten  (Fig.  8)5 
namentlich  aber  ist  der  Ge- 
brauch des  Kupfers  und  sogar 
der  Bronze  bereits  bekannt, 
es  fehlt  nicht  an  kupfernen 
Schalen ,  Kesseln  und  Schil- 
den, sowie  an  Dolchen  und 
Lanzenspitzen  von  Bronze. 
Die  mehrfach  aufgefundenen  Gussformen  beweisen,  dass  man 
diese  Dinge  selbst  herzustellen  verstand.  Besonders  merk- 
würdig ist  ein  durchbrochen  gearbeiteter  Bronzering  (Fig.  o). 

Endlich  aber  giebt  die  reiche  Anwendung  edler  Metalle 
Zeugniss  von  einer  bereits  entwickelten  Cultur.  und  besonders 
ist  der  grosse  „Schatz  desPriamos",  welchen 
Schliemann  dicht  an  der  Burgmauer  in  der 
Xähe  des  Königspalastes  entdeckte  und 
mit  Lebensgefahr  eigenhändig  unter  Bei- 
stand seiner  heldenmüthigen  Gattin  aus- 
grub, ein  Beweis  orientalischer  Prachtliebe 
(Fig.  10).  Zu  diesem  grossen  Schatze  ge- 
sellten sich  während  der  Ausgrabung  noch 
eine  ansehnliche  Zahl  kleinerer  Funde  von 
goldenem  Geschmeide,  goldenen  und  silber-  Fil[.  8.  nruduttc*  <-incr  Leier, 
nen  Gefässen  und  anderen  Kostbarkeiten.  (Tr,,jn 
Der  grosse  Schatz  bildete  eine  viereckige  Masse,  war  also 
offenbar,  um  ihn  zu  retten,  in  eine  Kiste  gepackt  worden,  deren 
Holz  natürlich  längst  verschwunden  ist.  Er  enthielt  mehrere 
Gefässe  und  Geräthe  von  Kupfer,  goldene  und  silberne  Becher 
und  Vasen,  sechs  silberne  Talente,  zahlreiche  Streitäxte,  Lanzen- 
spitzen und  Dolche  aus  Bronze,  sodann  in  einer  Silbervase  viele 
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Goldschmucksachen,  mehrere  Diademe  und  Stirnbander,  Ohr- 
ringe mit  Gehängen,  56  einfachere  Ohrringe,  8700  kleinere 
Goldsachen,  wie  Knöpfe.  Ringe,  Prismen  u.  dgl.,  und  endlich 
sechs  goldene  Armbänder,  oben  darauf  aber  lag  ein  Becher  aus 
Gold  und  ein  anderer  von  Elektron.  Besonders  merkwürdig 
sind  die  Diademe  (Fig.  11),  da  sie  aus  einer  Unzahl  kleiner 
Ringe  und  Goldblättchen  bestehen ,  die  an  Kettchen  hängen  und 
an  einem  schmalen,  die  Stirn  umgebenden  Bande  befestigt 
waren.   Den  Abschluss  bildeten  kleine  mit  Punktirungen  decorirte 

Klapperbleche.  Wie  reizend 
dieser  Schmuck,  der  noch  heute 
in  ähnlicher  Weise  im  Orient  vor- 
kommt, zu  Gesicht  stand,  davon 
giebt  unsere  Abbildung  (Fig.  12) 
eine  Anschauung.  Schliemann 
hat  berechnet ,  dass  an  dem 
grössten  dieser  Diademe  nicht 
weniger  als  16353  Stück  ver- 
bunden sich  zeigen.  Bezeich- 
nend ist,  dass  bei  aller  Fein- 
heit und  Zierlichkeit  der  Arbeit 
doch  noch  nichts  von  jener  hoch- 
entwickelten Ornamentik  zu 
spüren  ist,  welche  den  Schatz  von  Mykenae  auszeichnet.  Von 
jenen  dort  so  massenhaft  vorkommenden  runden  Goldscheiben 
in  Form  von  Sternblumen  oder  Rosetten  sind  zu  Hissarlik 
nur  drei  gefunden  worden  (Fig.  13  und  14),  und  wenn  ein  paar  Mal 
an  goldenen  Nadeln  oder  an  Arm-  und  Halsbändern  (Fig.  15) 
die  Spirale,  das  Urmotiv  der  Metalldecoration,  auftritt,  so  sind 
diese  Formen  hier  nicht  getrieben,  sondern  mit  Golddrähten 
aufgelöthet. 

Fassen  wir  Alles  zusammen,  so  kann  kein  Zweifel  bestehen, 
dass  wir  es  mit  einer  Culturepoche  zu  thun  haben,  welche  der 
Mykenischen  um  ein  Bedeutendes  an  Alter  voransteht,  und  die 
wir  gewiss  nicht  zu  hoch  hinaufrücken,  wenn  wir  sie  etwa  in 
die  Mitte  des  zweiten  Jahrtausends  vor  Christo  setzen.  Be- 
stimmend ist  in  dieser  Hinsicht  ohne  Zweifel  der  Umstand,  dass 
noch  keine  Spur  von  Einflüssen  orientalischer  Kunst,  sei  es  der 
babylonisch-assyrischen  oder  der  ägyptischen  nachzuweisen  ist. 


Fig.   1.    Hronzcrim;.  (Troja.) 


2.\ 


Fig.  10.    f>cr  (rotte  .Schill»  au»  l'roj.«. 


Der  Culturzustand  des  alten  Troja,  der  uns  hier  in  so  über- 
wältigender Fülle  der  Anschauung  vor  Augen  gebracht  wird, 
steht  noch  ausserhalb  jenes  Kreises  und  also  auch  noch  ausser- 
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halb  der  phönizischen  Einwirkungen,  welche  erst  später  im 
ganzen  Umkreis  der  Mittelmeerländer  bestimmend  wurden. 

Von  den  Kunstwerken,  welche  Schliemann  unter  den 
Trümmern  der  jüngsten  Stadt,  des  äolischen  NcH-Ilion,  gefunden 
hat,  namentlich  der  prachtvollen  Metope  des  Sonnengottes  mit 
seinem  Viergespann  und  mehreren  andern  Metopen-Fragmenten 
soll  hier  nicht  die  Rede  sein,  da  unsere  Darstellung  ausschliesslich 


Fijf.  u.    Oi.llic  Stirn!. u.tlo.  <Tmj.M 


die  vorhistorischen  Monumente  im  Auge  hat;  somit  wende  ich 
mich  nun  zu  den  Funden  von  A/vlmar.  Nachdem  der  kühne 
Schatzgräber  schon  durch  seine  Ausgrabungen  von  Hissarlik  die 
Welt  überrascht  hatte,  sollte  dieses  Staunen  einen  noch  viel 
höheren  Grad  erreichen,  als  es  ihm  im  Jahre  1876  gelang,  die 
ungeheuren,  geradezu  ans  Fabelhafte  grenzenden  Goldschätze 
der  fünf  Schachtgräber  auf  der  Burg  von  Mykenae  ans  Licht 
zu  ziehen.  Wo  Andere  vergeblich  angepocht  hatten,  da  ward 
ihm  aufgethan,  und  man  darf  nicht  blos  von  Glück  sprechen, 
sondern  muss  auch  dem  Scharfblick  des  Entdeckers  Anerkennung 
zollen,  der  die  Stelle  bei  Pausanias  von  den  Gräbern  Agamem- 
nons  und  seiner  Gefährten  abweichend  von  der  allgemeinen 
Annahme  so  auffasste,  dass  das  Innere  der  Burg  gemeint  sei. 
Mag  nun  Schliemann  wirklich  diese  berühmten  Gräber,  oder 
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mag  er,  wie  Andere  wollen,  die  Grabstätten  der  älteren  Persiden- 
dynastie  gefunden  haben:  jedenfalls  sind  die  Ergebnisse  dieser 
glänzenden  Ausgrabungen  für  die  Erkenntniss  der  Cultur -Ver- 
hältnisse der  griechischen  Heroenzeit  von  durchschlagender  Be- 
deutung. In  seinem  prächtigen,  ungemein  reich  illustrirten  Buche 
über  Mykenae  be- 
gegnen wir  wieder 
der  verständigen  Ge- 
pflogenheit Schlie- 
manns, sich  mit  ande- 
ren wissenschaftlichen 
Kräften  inVerbindung 
/u  setzen  und  sie  zur 

Mitarbeit  heranzu- 
ziehen. Wie  er  bei 
Troja  und  Tiryns  in 
Dr.  Dürpfeld  eine 
tüchtig  e  archäologisch 
geschulte  architek- 
tonische Kraft  sich  bei- 
gesellt hat,  so  wusste 
er  den  englischen 
Premierminister  Glad- 
stone  zu  bestimmen, 
für  Mykenae  ihm  eine 
Vorrede  zu  schreiben, 
in   welcher    der    im  ,.  „..,  .  üu«  »u.  t«*». 

Homer  wohlbewan- 
derte Staatsmann  die  Beziehungen  der  mykenischen  Cultur 
zu  den  homerischen  Gesängen  nachzuweisen  sucht.  Ohne 
Erage  giebt  es  eine  Anzahl  von  Punkten,  in  welchen  solche 
Uebereinstimmungen  vorhanden  sind,  und  zwar  aus  dem 
einfachen  Grunde,  weil  gewisse  Culturformen  in  jenen  frühen 
Zeiten  durch  lange  Epochen  herrschend  blieben;  ich  will 
nur  an  den  berühmten  Becher  des  Nestor  erinnern,  dess»en 
Form  sogar  bis  auf  die  auf  den  Henkeln  angebrachten 
Tauben  an  einem  Goldpokal  Mykenaes  in  überraschender 
Weise  wiederkehrt;  ebenso  sind  die  goldenen  Buckel  der 
Schwertscheiden   sowie    der   G*oldschmuck   der  Schwertgriffe 
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und  der  Scepter,  von  denen  Homer  so  oft  spricht,  in  den  mykeni- 
schen  Schachtgräbern  häufig  angetroffen  worden.  Aber  trotz- 
dem muss  immer  wieder  betont  werden,  dass  die  Entstehung 
der  homerischen  Gesänge  um  Jahrhunderte  jünger  ist  als  die 
Zeiten  des  trojanischen  Krieges,  und  dass  bei  der  grossen  Um- 
gestaltung, welche  die  dorische  Wanderung  über  Griechenland 
brachte,  durchgreifende  Aenderungen  im  Leben  und  den  Cultur- 
formen  der  Griechen  stattfanden.  Wir  können  daher  uns  nicht 
wundern,  wenn  die  Angaben  der  homerischen  Gesänge  keines- 
wegs in  allen  Punkten  mit  den  Funden  übereinstimmen.  Ehe 
ich  indess  auf  diese  letzteren  näher  eingehe,  mögen  einige 
Worte  über  die  architektonische  Bedeutung  von  Mykenae  ge- 
stattet sein. 


Ohne  Zweifel  birgt  der  Boden  der  Akropolis  von  Mykenae, 
der  grösstentheils  noch  unausgegraben  ist,  wichtige  Aufschlüsse 
über  die  Form  der  heroischen  Herrscherpaläste,  und  man  muss 
hoffen,  dass  nach  dem  Vorgange  von  Tiryns  auch  diese  wichtige 
Stätte  einmal  untersucht  werden  wird.  Was  nun  die  noch  in 
grossen  Massen  erhaltenen  Befestigungsmauern  betrifft,  so  sind 
sie  theils  aus  jenen  mächtigen  Polygonblöcken  unter  Anwendung 
kleinerer  ausfüllender  Steine  errichtet,  welche  man  als  kyklopi- 
sche  Bauten  zu  bezeichnen  pflegt,  theils  aber  nähern  sie  sich 
einem  regelmässigeren  Quaderverband  mit  horizontalen  Schichten, 
wie  namentlich  die  Mauern  beim  Löwenthor  und  bei  den  so- 
genannten Schatzhäusern  sie  zeigen.  Im  westlichen  Theil  der 
Akropolis  ist  jener  kreisrunde  Platz,  rings  mit  einer  Steinbank 
umschlossen,  in  welchem  Schliemann  wohl  mit  Recht  die  Agora, 
d.  h.  also  den  Yersammlungsplatz  erkannt,  und  in  dessen  Fels- 
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boden  er  die  fünf  Schachtgräber  entdeckt  hat.  Das  wichtigste 
Stück  in  architektonischer  und  plastischer  Hinsicht  ist  selbst- 
verständlich das  berühmte  Löwenthor,  dessen  Anlage  ich  als 
allgemein  bekannt  voraussetzen  darf.  Während  bei  diesem 
grossartigen  Werke  bisher  die  plastischen  Theile  in  erster  Linie 
die  Aufmerksamkeit  erregten,  haben  neuerdings  durch  die  Aus- 
grabungen von  Troja  und  noch  mehr  von  Tiryns  auch  die 
architektonischen  Formen  des  Löwenthores  eine  ganz  neue 
Beleuchtung  gewonnen.  Denn  die  Halbsäule,  welche  sich  zwischen 
den  beiden  Löwen  auf  einem  aus  mehreren  Platten  und  einem 


Fig.  15.    OoldMM  H.ihbämlcr.  (Troja.) 


eingezogenen  Gliede  bestehenden  Unterbau  erhebt,  giebt  uns 
die  wichtigsten  Fingerzeige  über  die  Form  des  Säulenbaues 
jener  Urzeit.  Sie  ist  nämlich  nichts  Anderes  als  die  primitive 
Form  der  dorischen  Säule,  da  sie  gleich  dieser  sich  ohne  Basis 
erhebt  und  in  ihrem  Kapitäl  den  Kchinos  und  die  Deckplatte 
des  ausgebildeten  dorischen  Styles  erkennen  lässt.  Ja  die  unter 
dem  Wulst  des  Echinos  sich  anschliessende  kehlenartige  Ein- 
ziehung, welche  wir  in  den  dorischen  Bauten  des  eigentlichen 
Griechenlands  abgestreift  finden,  ist  in  den  alterthümlichsten 
Bauten  Siciliens  und.  Unteritaliens  noch  erhalten:  ein  Beweis, 
dass  gerade  diese  zum  Theil  wohl  in's  7.  Jahrhundert  v.  Chr. 
hinaufreichenden  Monumente  der  ältesten  Tradition  treu  ge- 
blieben sind.    Endlich  giebt  die  Reihe  von  Kreisen,  welche 
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sich  über  die  Kapitälplatte  hinzieht,  eine  Nachbildung  der  Rund- 
höker, aus  welchen,  wie  besonders  die  Ausgrabungen  von 
Tiryns  lehren,  die  Decken  der  Paläste  jener  Zeit  gebildet  waren. 


So  gewinnt  die  eine  Entdeckung  immer  wieder  neues  Licht 
durch  die  andere,  bis  sämmtliche  Thatsachen  sich  zu  einem 
vollständigen  Bilde  vor  unserem  geistigen  Auge  zusammenfügen. 
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Wichtiger  noch  in  constructiver  Hinsicht,  ja  schon  im  Alter- 
thume  mit  Recht  bewundert  sind  die  sogenannten  Schatz/iänst  r, 
in  welchen  man  jetzt  zweifellos  Grabdenkmäler  erkannt  hat. 
Auch  diese  "Werke  gehören  dem  hohen  Alterthume  an,  und  doch 
welch'  grossartige  Fortschritte  bezeichnen  sie  im  Gegensatz 
zu  den  Schachtgräbern,  deren  Anlage,  wie  man  denken  sollte, 
ihnen  um  Jahrhunderte  vorausgegangen  ist.  Ausser  dem  all- 
gemein bekannten  sogenannten  Schatzhaus  des  Atreus  kennen 
wir  durch  die  Ausgrabung  der  Frau  Schliemann  ein  zweites 
Kuppelgrab  in  der  Xähe  des  Löwenthors  (Fig.  n>),   und  in 
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Fig.  17.    Tbcil  der  Decke  aus  «1er  ürabkftBBMI  /.u  Or 

weiterem  Umkreise  umgeben  noch  drei  oder  vier  ähnliche  An- 
lagen den  Burghügel  von  Mvkenae.  Dazu  kommt  das  kaum 
minder  berühmte  und  bedeutende  Grab  zu  Orchomenos,  welches 
Schliemann  ebenfalls  genauer  untersucht  hat,  und  in  dessen 
viereckigem  Xebengemach  er  eine  Decke  fand,  die  aus  einer 
einzigen  4  m  im  Ouadrat  messenden  Kalksteinplatte  besteht, 
deren  Fläche  ganz  mit  plastisch  behandelten  Spiralen  und 
Rosetten  nach  dem  Muster  eines  prächtigen  Teppichs  geschmückt 
ist  (Fig.  17).  Endlich  ein  ähnliches  Grab  zu  Menidi  in  Attika, 
über  welches  das  deutsche  archäologische  Institut  zu  Athen  im 
Jahre  1880  berichtet  hat.  Alle  diese  Gräber  sind  durch  einen 
von  Mauern  eingefassten  Zugang  (Dromos)  mit  der  Aussenwelt 
in  Verbindung  gesetzt.  Die  Technik  des  Grabes  von  Menidi 
ist  ziemlich  roh.  was  aber  nicht  zur  Annahme   eines  höheren 
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Alters  berechtigt,  denn  die  hochentwickelte  Ausfuhrung  der 
Kuppelgräber  zu  Mykenae  und  Orchomenos  ist  eben  Zeug- 
niss  von  den  bedeutenden  Mitteln  der  dort  als  Bauherren  auf- 
tretenden mächtigen  und  reichen  Fürsten.  Mit  Recht  macht 
F.  Adler  in  seiner  klar  und  überzeugend  geschriebenen  Vor- 
rede zu  Schliemanns  Tiryns  darauf  aufmerksam ,  dass  man 
zwischen  Kuppelgräbern  ohne  Fassade,  wie  dem  zu  Menidi, 
und  solchen  mit  Fassade  zu  unterscheiden  habe.  Zu  letzteren 
gehören  die  beiden  uns  bis  jetzt  bekannt  gewordenen  Kuppel- 
gräber von  Mykenae. 

Die  höchste  Vollendung  zeigte  die  Fassade  am  sogenannten 
Schatzhaus  des  Atreus.  Der  ungeheure  Steinbalken  der  Ober- 
schwelle des  Eingangs,  dessen  Gewicht  man  auf  über  120000 
kg  berechnet ,  bezeugt  allein  schon  die  technische  Meisterschaft 
jener  Frühzeit.  Auf 's  Sorgfältigste  bearbeitet  und  geglättet,  ist 
er  nach  Art  eines  ionischen  Architravs  durch  fein  erhobene 
Streifen  dreifach  gegliedert.  Obwohl  die  ganze  Fassade  mit 
ihren  polirten  Brecciaquadern  einen  bedeutenden  künstlerischen 
Eindruck  macht,  besassen  die  oberen  Theile  ehemals  eine  pracht- 
volle Bekleidung  aus  weissen,  grünen  und  rothen  Marmor- 
platten. Ausserdem  fassten  zwei  Halbsäulen  von  Alabaster  mit 
reich  ornamentirten  Schäften,  Spiralen  und  Zickzacks  enthaltend, 
den  Portalbau  ein.  Das  Kapitäl,  ähnlich  decorirt,  erinnerte 
mit  seinem  Wulst  und  seiner  geschwungenen  Kehle  an  das 
Säulenkapitäl  des  Löwenthors.  Die  ursprüngliche  Wirkung 
diesser  Fassade  muss  überaus  prachtvoll  gewesen  sein.  Das 
Innere  des  mächtigen  Baues,  dessen  Kuppel wölbung  bekannt- 
lich gleich  denen  der  übrigen  durch  das  Princip  der  Ueber- 
kragung  horizontaler  Steinschichten  hergestellt  ist,  gewinnt  nur 
durch  die  grossen  Verhältnisse,  die  feierliche  Gewölbform  und 
die  treffliche  Behandlung  der  Quadern  einen  bedeutenden  Ein- 
druck. Dass  im  Sinne  jener  Zeit  zum  Theil  noch  eine  Be- 
kleidung von  Erzplatten  hinzukam,  ist  sicher  bezeugt  und  er- 
innert uns  daran,  wie  bei  Homer  die  Paläste  der  Herrscher 
in  glänzendem  Metallschmuck  strahlen.  Dass  sich  darin  aber 
phöniztsche  Einflüsse  kund  geben,  ist  längst  anerkannt. 

Das  von  Frau  Schliemann  ausgegrabene  Denkmal  (vgl. 
Fig.  i<>)  steht  in  seiner  Anlage  und  Ausführung  dem  eben  be- 
sprochenen sehr  nahe;  nur  fehlt  ihm  das  viereckige  in  den 
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Felsen  gehauene  Nebengemach,  das  nur  zu  Orchomenos  wieder 
vorkommt.  Die  Fassade  zeigt  ähnliche  Behandlung  wie  am 
„Schatzhaus  des  Atreus",  namentlich  jene  lisenenartige  Einfassung 
der  Front  und  die  Gliederung  des  Thorbalkens,  zu  welcher  noch 
eine  Nachahmung  von  Rundhölzern,  wie  am  Löwenthor,  kommt. 
Auch  hier  waren  zu  beiden  Seiten  Halbsäulen  als  Einfassung 
angebracht,  und  über  denselben  befanden  sich  vorspringende 
Platten,  die,  wie  es  scheint,  eine  plastische  Decoration  trugen. 
Der  ganze  Bau  ist  von  nicht  minderem  Aufwände  und  ebenso 
künstlerisch  durchgebildet,  wie  der  oben  besprochene. 

Wenden  wir  uns  nun  zur  Betrachtung  der  Schachtgräber 
und  ihres  reichen  Inhalts.  Bekanntlich  verficht  Schliemann  die 
Anschauung,  dass  er  hier  die  Gräber  Agamemnons  und  seiner 
mit  ihm  bei  der  Rückkehr  ermordeten  Genossen  gefunden  habe. 
In  der  That  wurden  in  den  fünf  Gräbern  im  Ganzen  16  bis 
17  Skelette  entdeckt,  darunter  einige  weibliche  und  wie  es 
scheint  auch  solche  von  Kindern.  In  diesen  wäre  also  Kassandra 
mit  ihren  Dienerinnen  und  Kindern  zu  vermuthen.  Schliemann 
behauptet  bestimmt,  dass  der  Befund  des  Ganzen  wenigstens 
für  die  einzelnen  Gräber  eine  gemeinsame  Bestattung  erwiesen 
habe.  Die  Leichen  seien  in  den  Gräbern  einem  Feuer  ausge- 
setzt gewesen,  obwohl  dasselbe  sie  nicht  vollständig  verbrannt 
habe,  da  bei  einzelnen  Leichen  nicht  einmal  das  Fleisch  ganz 
verzehrt  worden  sei.  Spuren  des  Brandes  aber  seien  vielfach 
an  den  Goldsachen  bemerkt  worden.  Um  der  Flamme  Luftzug 
zu  verschaffen,  seien  die  Körper  auf  ein  Bett  von  Kieseln  ge- 
legt und  ebenso  mit  einer  Kieselschicht  bedeckt  worden.  Es 
lässt  sich  aber  nicht  leugnen,  dass  dieser  Auffassung  gewisse 
Bedenken  entgegen  stehen.  Vor  allen  Dingen  muss  man  fragen, 
ob  solche  Leichenfeuer  nicht  dazu  angethan  gewesen  wären, 
die  massenhaften,  grösstentheils  nur  aus  feinen  Goldblättchen 
bestehenden  Schmucksachen  zu  schmelzen  und  in  eine  rohe 
Masse  zu  verwandeln.  Da  ferner  unter  der  glühenden  Sonne 
des  Südens  Leichen  nicht  über  24  Stunden  zu  erhalten  sind, 
wenn  man  sie  nicht  einbalsamirt,  so  wäre  nach  jenem  Massen- 
morde die  Herstellung  dieser  fünf  oder  sechs  grossen  Schacht- 
gräber,  die  tief  in  den  Felsboden  eingebettet  sind,  in  so  kurzer 
Zeit  völlig  unmöglich  gewesen.  Gleichwohl  kommen  jener  Er- 
klärung auffallende  Thatsachen  wieder  zu  statten,  namentlich 


die,  dass  einige  der  Leichen,  weil  die  Grabstätten  nicht  lang 
genug  waren,  gewaltsam  eingezwängt  und  in  roher  Weise  zu- 
sammengedrückt waren.  Gladstone  namentlich  sucht  diesen 
Umstand  für  die  Schliemann'sche  Hypothese  zu  verwerthen  und 
nimmt  an ,  dass  erst  Orest  bei  seiner  Rückkehr  die  Gräber  habe 
öffnen  und  pietätvoll  mit  dem  unermesslich  reichen  Schmuck 
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ausstatten  lassen.  Von  ihm  rührten  denn  auch  die  Grabsteine 
her,  welche  sich  über  den  Gräbern  errichtet  fanden,  die  aber 
sogar  in  einer  späteren  Epoche  nochmals  durch  andere,  über 
den  älteren  befindliche,  ersetzt  wurden. 

Andere  leugnen  überhaupt  die  Gemeinsamkeit  der  Be- 
stattung und  nehmen  an,  dass  wir  es  mit  Familiengräbern, 
vielleicht  noch  von  der  Dynastie  der  Persiden  zu  thun  haben, 
die  immer  wieder  geöffnet  wurden,  so  oft  ein  neuer  Todesfall 


Digitized  by  Google 


33 

eintrat.  Sie  machen  dafür  namentlich  die  Thatsache  geltend, 
dass  sich  die  bedeckende  Krde  vielfach  mit  Goldschmuck  durch- 
setzt gefunden  habe.  Aber  auch  diese  Hypothese  unterliegt 
bei  der  Anordnung  dieser  senkrechten  Gräber  gewichtigen  Be- 
denken, und  namentlich  dagegen  sträubt  sich  unser  Gefühl  am 
meisten,  dass  wir  annehmen  sollen,  die  Ruhe  der  Verstorbenen 
sei  jedesmal  bei  einem  neuen  Todesfalle  wieder  gestört  worden. 
Zudem  sind  die  bestimmten  Zeugnisse  Schliemanns  denn  doch 
nicht  so  leicht  zu  erschüttern;  auch  ist  wohl  zu  beachten,  dass 
dieSchätze  in  sämmtlichen  Gräbern  völlig  denselben  Charakter  zei- 
gen. Doch  wie  dem  auch 
sei,  man  wird  alle  diese 
Räthsel  wohl  niemals 
lösen  können,  und  so 
wenden  wir  uns  denn 
lieber  zu  der  culturge- 
schichtlichen  Seite  der 
Frage,  d.  h.  zur  künst- 
lerischen Betrachtung 
der  unermesslich  reichen, 
in  diesen  Gräbern  ge-  ,,.g  , ,   VilM.n.0rnMICBI.  Mvkcnac. 

machten  Funde. 

Zunächst  einige  Bemerkungen  über  die  bei  den  Aus- 
grabungen gefundene  Töpfer  vvaare,  die  wieder  aus  hochalter- 
thümlichen  Gefässen  und  aus  Idolen  von  primitiver  Rohheit 
besteht.  Die  Idole,  welche  Schliemann  auf  die  ,,kuhäugige,: 
Hera  Homers  bezieht,  bieten  die  rohe  Abbreviatur  einer  weib- 
lichen Gestalt,  bei  welcher  die  sehr  grossen  Augen  wohl  an 
dies  Beiwort  erinnern  können.  (Fig.  18).  Andere  haben  einen 
Kuhkopf,  was  an  die  ägyptische  Isis  (oder  Hathor?)  gemahnt, 
deren  Form  vielleicht  nach  Mykenae  übertragen  worden  war. 
Endlich  kommen  zahlreiche  kleine  Kühe  von  Terracotta  vor. 
Was  die  Vasen  betrifft,  so  zeigen  sie  einen  gewissen  Fortschritt 
gegenüber  den  trojanischen,  denn  sie  sind  bereits  mit  mancher- 
lei Ornamenten  bedeckt,  die  allerdings  überwiegend  linearen 
Charakter  tragen,  namentlich  Zickzacks,  Kreise,  Rosetten, 
Sterne  und  Spiralen  (Fig.  iy).  Dazu  gesellen  sich  Friese  von 
Thieren,  besonders  "Wasservögeln,  alles  freilich  in  sehr  primi- 
tiver, selbst  roher  Weise  behandelt.    (Fig.  20,  21).    Man  sieht 
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eine  Ornamentik,  die  im  Wesentlichen  noch  auf  linearen 
Motiven  fusst  und  diese  schon  in  grosser  Mannigfaltigkeit  be- 
herrscht, aber  kaum  den  U  ebergang  zu  figürlicher  Darstellung 
gefunden  hat  und  hierin  ein  fast  kindisches  Ungeschick  verräth. 


Kitf    vci.     V.iscnorn.inictil.  Mikcnnr 

Nicht  viel  entwickelter  sind  die  Darstellungen  auf  den 
Grabstelen,    welche   über   den   Gräbern    aufgerichtet  waren. 


(Fig.  22.)  Iiier  herrscht  noch 
kein  architektonisches  1  'rincip, 
sondern  die  Tendenz  der  orienta- 
lischen Kunst,  alle  Hachen  mög- 
lichst auszufüllen.  Die  Haupt- 
elemente bestehen  auch  hier 
wieder  aus  linearen  Spielen, 
namentlich  aus  Spiralen  in  man- 
nigfacher   Verbindung.  Aber 


Fig  ix.  Vatmonwniriii    ua-  r  ,,  damit  verknüpfen  sich  doch  schon 

figürliche  Darstellungen  in  bewegten  Seenen  des  Kampfes  oder 
der  Jagd,  bei  «reichen  das  Ungeschick  der  Künstler  in  wunder- 
licher Weise  mit  dem  Streben  nach  lebensvollem  Ausdruck 
sich  mischt.  Auch  hier  sind,  lediglich  zur  Ausfüllung  leerer 
Stellen,  spiralförmige  ( Ornamente  verwendet. 

In  auffallendem  Gegensatz  zu  jenen  primitiven  Terrracotten 
und  rohen  Steinsculpturen  stehen  nun  die  Schätze,  welche  aus 
den  Schachtgräbern  an's  Licht  gezogen  wurden,  namentlich  der 
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unermesslich  reiche  Goldschmuck.  Noch  niemals  ist  an  einem 
Ort  eine  so  ungeheure  Masse  solcher  Kostbarkeiten  aufgefunden 
worden;  beträgt  doch  das  blosse  Gewicht  der  Goldsachen  nicht 
weniger  als  5000  englische  Sovereigns.  Ein  kurzer  Ueberblick 
über  die  Thatsachen  dürfte  am  Platze  sein.  Sämmtliche  fünf 
Gräber  sind  in  verschiedener  Grösse  und  in  wechselnder  Tiefe, 
und  zwar  bis  mehr  als  30  Fuss  in  dem  Felsboden  der  Akropolis 


Fig.  j}.    (johlmc  M.iskc.    Mjkcnae,  viert«  Grab. 


eingebettet.  Ihre  Längenrichtung,  zwar  nicht  genau  parallel, 
ist  ungefähr  von  NT  >r  1  nich  Süd  gekehrt.  D.is  grösste  Grab 
von  Schliemann  als  viertes  bezeichnet,  ist  24  Fuss  lang,  i8*/jj 
Fuss  breit;  das  kleinste,  11  Fuss  6  Zoll  lang  und  <)  Fuss  8  Zoll 
breit,  ist  das  fünfte.  Sämmtliche  Gräber  sind  unten  mit  Stein- 
mauern, die  meistentheils  schräg  anlaufen,  ausgefüttert. 

Das  vierte  (Inib  enthielt  fünf  mit  Juwelen  förmlich  über- 
ladene Gerippe,  von  welchen  zwei  mit  dem  Kopf  nach  Norden, 
die  übrigen  nach  Osten  gerichtet  waren.  Drei  dieser  Leichen 
trugen  goldene  Gresichtsm  isken   (Fig.  2$\  eine  vierte  Maske 
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stellt  einen  Löwenkopf  dar;  prächtige  goldene  Brustplatten  fand 
man  auf  zweien  der  Korper.  Eins  der  reichsten,  mit  einem 
Kranz  gezackter  Goldblätter  besetzten  Diademe  wurde  hier  ge- 
funden. Ebenso  das  Votivbild  eines  silbernen  Kuhkopfs  mit 
goldenen  Hörnern;  nicht  weniger  als  neun  goldene  Becher  und 
Kannen,  glatt,  horizontal  gefurcht,  vertical  cannelirt  oder  mit 
Spiralen  und  Rosetten  geschmückt,  darunter  jener  Becher  mit 
zwei  Tauben  auf  den  Doppelhenkeln,  der  an  den  Becher  Nestors 
erinnert.  Weiterhin  vier  Diademe  oder  Leibgurte,  goldene 
Gürtel  und  Stirnbänder,  Schwert-  und  Sceptergrlffe  mit  Spiralen- 
ornamenten, Armbänder,  Wehrgehenke,  Ringe ,  Tuch-  oder 
Haarnadeln,  ungeheure  Massen  von  Goldblättchen,  von  runden 
Knöpfen,  dann  ein  Dutzend  jener  prachtvollen  rhombischen 
Agraffen ,  die  mit  acht  oder  gar  zehn  Buckeln  besetzt  sind, 
und  zum  Theil  noch  Spuren  des  Holzes  aufweisen,  zu  dessen 
Ueberzug  sie  ehemals  dienten.  Dazu  kommen  prächtige  sil- 
berne Gefässe  und  Alabastervasen,  Schalen  und  Becher,  eine 
Anzahl  grosser  kupferner  Gefässe,  weiterhin  Gegenstände  von 
Bergkrystall  und  über  vierhundert  durchbohrte  Bernsteinkugeln, 
bronzene  Schwerter,  Lanzen  und  Messer,  35  Pfeilspitzen  von 
Obsidian,  endlich  zahlreiche  Eberzähne,  die  noch  zu  Homers 
Zeiten  (Ilias  X.  263)  als  Schmuck  dienten.  So  finden  sich  auch 
hier  noch  neben  der  grössten  Pracht  manche  Elemente  einer 
primitiven,  naturwüchsigen  Decoration.  Noch  etwas  Merk- 
würdiges dient  diesem  Grabe  zur  Auszeichnung:  ein  runder 
Opferaltar,  den  man  später  über  demselben  errichtet  hatte. 

In  dem  beträchtlich  kleineren  dritten,  südöstlich  neben 
jenem  angelegten  Grabe  fanden  sich  drei  weibliche  Leichen, 
ebenfalls  mit  Goldschmuck  überladen,  der  nicht  blos  auf  und 
neben,  sondern  sogar  unter  den  Gerippen  gefunden  wurde, 
so  dass  sie  ganz  in  Gold  eingebettet  waren.  Dabei  lag  das 
prachtvollste  aller  Diademe  (Fig.  24),  zwei  Fuss  lang,  mit 
36  grossen  gezackten  Blättern  gekrönt,  sodann  ein  zweites  ein- 
facheres Diadem,  21/2  Fuss  lang  und  daher  wohl  eher  als  Gürtel 
aufzufassen.  Ausserdem  noch  fünf  andere  Diademe,  alle  diese 
Werke  mit  Rosetten,  Buckeln,  sternförmigen  Blumen  u.  dergl. 
auf's  Mannigfachste  geschmückt.  Dazu  kommen  prachtvolle 
grosse  kreuzförmige  Goldblätter  und  Sterne  (Fig.  25),  Arm- 
bänder und  Brustnadeln,  über  700  reich  verzierte  Goldblätter, 
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Alles  in  geschmackvoll  getriebener  Arbeit,  weiter  zwei  goldene 
Waagen  in  zierlichem  Miniaturformat,  Ohrgehänge  mit  Spiralen; 
aber  auch  viele  gegossene  Goldsachen,  eine  goldene  Kinder- 
maske, mehrere  Scepter  mit  Griffen  von  Bergkrystall ,  Bern- 
steinkugeln, Achatschieber,  gravirte  Gemmen  von  Sardonyx, 
goldene  Becher,  Vasen  und  Dosen  (Fig.  26),  endlich  auch 
silberne  Gefässe.    Die  ungeheuere  Masse  der  überall  gefundenen 


Fig.  15.   Kreuilormigcs  Golilblatt.  Mvkcnae,  drittes  Grab,  ca.  Größte. 

Goldblättchen  deutet  auf  einen  an  orientalische  Sitte  erinnern- 
den ungemein  reichen  Schmuck  der  Gewänder,  während  die 
goldenen  Knöpfe  zum  Theil  als  Decoration  der  Schwertscheiden 
dienten,  wie  sie  denn  mehrfach  reihenweise  neben  den  Bronze- 
schwertern als  einziger  Rest  der  ehemaligen  Scheiden  gefunden 
wurden. 

Kaum  minder  reich  war  das  erste  Grab,  welches  drei  Leichen 
enthielt,  von  denen  die  eine  früher  einmal  beraubt  worden  ist. 


4o 


Ks  sind  Gestalten  von  sehr  hohem  "Wuchs,  die  aber  wegen  der 
Kürze  des  Grabschachtes  in  brutaler  Weise  eingezwängt  und 
verkrüppelt  worden  waren.  Auch  hier  fanden  sich  zwei  Gold- 
masken mit  den  Gesichtszügen  der  Verstorbenen  (Fig.  27),  unter 
der  einen  war  das  Gesicht  noch  wunderbar  erhalten  und  der 
Mund  zeigte  noch  alle  32  Zähne.  Bemerkenswerth  ist,  dass 
alle  diese  Masken  durchaus  individuelle  portraitmässige  Züge 
zeigen  (vgl.  Fig.  23),  also  an  eine  naturalistische  Kunstweise 
gemahnen,  wie  wir  sie  auch  in  der  ältesten  ägyptischen  Plastik 
kennen.  Ferner  fanden  sich  zwei  Brustplatten,  Schultergürtel, 
ein  Beinschienenhalter,  Hunderte  von  Knöpfen,  darunter  auch 


Fig.  26.    Becher  und  Dose  von  Gold,    Mykenae,  dritte«  Gral». 


jene  prachtvollen  rhombischen,  Alles  von  Gold  und  reich  orna- 
mentirt  (Fig.  28).  Mehrere  goldene  und  silberne  Becher,  eine 
silberne  Vase  von  21/,  Fuss  Höhe,  eine  Unmasse  von  Bronze- 
schwertern, meistens  sehr  lang,  bis  über  3  Fuss;  ausserdem 
sieben  kupferne  Gefässe  und  viele  wohlerhaltene  Gegenstände 
von  Holz,  namentlich  ein  Kästchen  mit  der  interessanten  Dar- 
stellung eines  Löwen  und  eines  Hundes. 

Im  zweiten  Grabe  fanden  sich  fünf  von  Ost  nach  West  ge- 
streckte Leichen,  und  auf  jeder  nicht  weniger  als  fünf  goldene 
Diademe.  Es  fehlte  ferner  nicht  an  prächtigen  Goldblättern  mit 
getriebener  Arbeit;  ferner  traf  man  Pfeilspitzen  von  Obsidian, 
Messer  von  Bronze,  einen  Dreifuss  aus  Terracotta  u.  a.  Das 
fünfte  Grab  endlich,  von  allen  das  kleinste,  enthielt  nur  einen 
männlichen  Leichnam,  bei  welchem  man  wieder  ein  goldenes 
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Diadem,  zwei  kleine  Bronzeschwerter  und  Lanzenspitzen,  zwei 
lange  Messer  und  einen  goldenen  Becher  fand. 

Als  die  Ausgrabung-  abgeschlossen  schien,  ergab  sich,  dass 
noch  ein  sechstes  Grab,  dies  aber  ausserhalb  der  Agora,  doch 
dicht  an  deren  südlicher  Mauer,  vorhanden  war.  Allein  dieses 
war  in  früher  Zeit,  als  man  dort  eine  Wasserleitung  anlegte, 
ausgeraubt  worden;  nur  eine  kleine  Ecke  war  den  Plünderern 


Fig.  27.    Goldene  Maske.    Mykonae,  erste«  Grab,  ca.  i/s  Grösse. 


entgangen,  und  hier  fanden  sich  sogleich  wieder  gewichtige 
Goldsachen:  ein  schlanker,  doppelhenkeliger  Becher,  gewundene 
Golddrähte,  mit  welchen  die  edlen  Achäer  ihre  Locken  in  Ord- 
nung hielten,  vor  Allem  aber  zwei  Goldringe  mit  gravirten 
Darstellungen,  darunter  eine  der  reichsten  und  merkwürdigsten 
ihrer  Art. 

Nach  dieser  summarischen  Uebersicht  gehen  wir  nun  an 
die  künstlerische  Betrachtung  des  Einzelnen.  Vor  Allem  tritt 
uns  hier  in  der  ungeheuren  Fülle  der  Goldarbeiten  Eins  als 
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entscheidend  entgegen:  die  unerschöpfliche  Freude  am  Ornament, 
welche  bei  den  trojanischen  Goldsachen  sich  kaum  in  schüch- 
ternen Anfängen  regte,  und  sodann  der  Charakter  dieses  Orna- 
ments, in  welchem  das  Eine  bezeichnend  ist,  dass  die  mensch- 
licht Gestalt  noch  far  nicht  mitspricht.   Krst  mit  dieser  aber  tritt 


Hjf.  ii.    Goldene  knüpfe.    Mjkcnae,  er»tc>  Grab. 


das  Element  des  Ethischen,  Gedankenvollen  in  den  Kreis  der 
Kunst.  Da  dies  hier  also  vollständig  fehlt,  so  haben  wir  es  mit 
einer  Kunst  zu  thun,  die  unendlich  erfindungsreich,  voll  Fein- 
heit und  Geschmack,  aber  in  höherem  Sinne  ideenarm  ist. 
Fragen  wir,  welche  Kiemente  der  Decoration  sich  uns  darbieten, 
so  ist  es  vor  Allem  das  Lineare,  und  zwar  die  Spirale  in 
einem  geradezu  unabsehbaren  Reichthum  von  Combinationen. 
Damit  verbinden  sich  geradlinige  Zusammensetzungen,  wie  Kreuze, 
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Zickzacks,  Rauten u.dergl.,  die  grösstenteils Motive  des  Flechtens 
und  Verknüpfens,  sowie  des  Verschränkens  und  Schnitzens  in 
Holz  nachbilden.  Nicht  minder  reich  sind  aber  die  Formen  von 
Rosetten,  an  welche  sich  Motive  des  Pflanzenlebens  in  freierer 
Auffassung  und  Anordnung  anschliessen.  Besonders  die  zahl- 
reichen Goldblätter  mit  ihren  Nachbildungen  von  Geranien, 
Malven  u.  s.  w.  (Fig.  29)  verrathen  einen  entwickelten  Natur- 
sinn und  sinnige  Freude  am  Pflanzenleben.    In  geringerer  An- 


zahl, aber  gleichwohl  beachtenswerth  sind  sodann  einzelne 
Formen  des  Thierreichs,  die  sich  indess  auf  Schmetterlinge 
(Fig.  29)  und  Tintenfische  beschränken.  Alle  diese  Werke  sind 
in  getriebener  Arbeit  ausgeführt  und  bekunden  in  der  eleganten 
und  klaren  Zeichnung  eine  hohe  Fertigkeit  in  freier  künst- 
lerischer Handarbeit.  Vor  Allem  ist  hier  geltend  zu  machen, 
dass  jene  Spiralen,  die  in  Troja  in  wenigen  Exemplaren  in  der 
Form  aufgelötheter  Golddrähte  ausschliesslich  vorkommen,  (vgl. 
Fig.  15)  hier  bereits  in  den  Besitz  freier  künstlerischer  Hand- 
arbeit übergegangen  sind. 

Ein  anderer,  an  Zahl  beträchtlich  geringerer  Theil  besteht 


Fig.  3f).    Goldblatt.    Mykcnae,  drittes  Grab. 
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aus  gegossenen  <  >rnamenten,  und  in  diesen  geben  sich  wesent- 
lich neue  Motive  zu  erkennen.  Es  sind  hauptsächlich  Formen 
des  Thierreiches,  welche  hier  in  einer  meist  typischen  stilisiren- 
den  Auffassung  wiederkehren.  AVir  sehen  Schmetterlinge, 
Tintenfische  (Fig.  31),  Schwäne,  Adler,  Löwen,  Hirsche.  Leo- 
parden, also  theils  einheimische  Thiere,  theils  orientalische  und 
endlich  auch  jene  phantastischen  Zusammensetzungen,  wie 
Greife,  Sphinxe,  Hippokampen,   deren  Heimat  der  Orient  ist. 


Fig.  y>.    (ioldbUti.    Mtkcnjc,  drittel  Grab. 


Dass  in  diesen  Werken  ein  asiatischer  Kinfluss  vorherrscht,  er- 
kennt man  auf  den  ersten  Blick.  Dies  gilt  namentlich  auch 
von  jenen  Ornamenten,  welche  aus  paarweise  gegen  einander 
gestellten  Thieren.  wie  Hirschen,  Leoparden,  Adlern  u.  dergl. 
bestehen  (Fig.  32,  33).  Hin  paar  Mal  kommt  auch  die  heral- 
dische Gestalt  des  Doppeladlers  vor  (Mykenae,  Nr.  480),  wobei 
zu  beachten  ist,  dass  diese  merkwürdige  Form  auch  in  Klein- 
asien in  den  Reliefs  von  Boghaz-Koei  gefunden  wird.  Noch 
bestimmter  zeigt  sich  orientalischer  Anklang  in  mehreren  nackten 
weiblichen  Figuren  mit  Tauben  auf  dem  Kopf  und  bisweilen 
auch  zur  Seite  (Mykenae,  Xo.  267,  268),  in  welchen  man  mit 
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Recht  die  Astarte  erkar.nt  hat  (Fig.  34).  Mit  diesen  Figuren 
stehen  mehrere  höchst  merkwürdige  kleine  Bildwerke  in  Zu- 
sammenhang, welche  durch  ihre  Uebereinstimmung  mit  Dar- 
stellungen auf  Münzen  von  Paphos  sich  als 
Tempelmodelle  derselben  Göttin  erweisen 
(Fig.  35).  Deutlich  erkennt  man  den  Unter- 
bau aus  grossen  Rustikaquadern,  wie  er 
noch  jetzt  an  phönizischen  Dammbauten 
sichtbar  ist.  Ebenso  klar  aber  erweisen 
sich  die  oberen  Theile  mit  ihren  Tauben« 
Akroterien  und  der  zinnenartigen  Be- 
krönung  des  Mittelbaues  als  Blockhaus- 
constructionen ,  die  uns  an  lycische  Fels- 
fassaden erinnern.    Endlich   kommt  eine 

weibliche  Figur  im  entschiedenen  Charakter  assyrischer  Kunst 
(Fig.  36)  auf  einer  prächtigen  goldenen  Spange  vor  (Mykenae, 
Xo.  292)  und  nochmals  zwei  kleine  wahrscheinlich  weibliche 
Goldtiguren  in  reichen  Gewändern  (Mykenae,  Xo.  273.) 


•.  ;i.  «io  Jener  Tinlcnlitih. 
M)kcnae,  dritte*  C'irah. 


Hir»ihi-.  Lcopaidet». 
£>g   i't  lj-    GoMeM  Ornamente.    M  .  tccn.ir,  drttt'f  <irab. 

In  seiner  scharfsinnigen  und  gedankenreichen  Arbeit  über 
die  Anfange  der  Kunst  in  Griechenland  (Leipzig  1883)  hat 
Milchhöfer  die  verschiedenen  Elemente  der  mykenischen  Deco- 
ration ausführlicher  behandelt  und  sowohl  die  orientalischen 
Verwandtschaften,  als  auch  speciell  die  Beziehungen  zu  dem 
goldreichen  Phrygien  und  dessen  eigenthümlichen  Felsfassaden 
nachgewiesen.  Erinnern  wir  uns,  dass  die  griechische  Sage 
den  Pelops  von  Phrygien  abstammen  lässt,  so  erkennen  wir 
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Fig.  jt.    Goldenes  Onuinent.  A^.irte. 
M>  kenae,  dritte«  Grak 


wieder,  dass  die  so  lange  von  einer  hyperkritischen  Zeit  in's 
Reich  der  Fabeln  verwiesenen  sagenhaften  Ueberlieferungen 

auf  bestimmten  historischen 
Grundlagen  beruhen. 

Endlich  ist  noch  eine 
Gruppe  von  Kunstwerken  her- 
vorzuheben, die  zwar  am 
wenigsten  zahlreich,  aber 
gleichwohl  hochbedeutsam 
sind:  die  geschnittenen  Steine, 
an  welche  sich  einige  in  Gold 
gravirte  Werke  anschliessen 
(Fig.  37 — 41).  Hier  tritt  die 
Menschengestalt  in  den  Vor- 
dergrund, und  zwar  in  einer 
allerdings  alterthümlichen , 
aber  doch  ungemein  lebensfrischen  Darstellung,  meist  in 
äusserst  bewegten  Kampfscenon.    Dieser  Art  sind  die  von  Feuer 

sprühenden!  Scenen 
eines  Fusskampfes 
(Mykenae,   Xo.  254, 

335)i  ebenso  die 
Hirschjagd  (No.  344) 
oder  der  Kampf  mit 
dem  Löwen  (Xo.  253). 
Menschen  und  Thiere 
sind  hier  mit  grosser 
Wahrheit  dem  Leben 
abgelauscht,  in  Gestalt 
und  Bewegung  voll 
Ausdruck;  ähnlich  ist 
auch  der  Löwe  in  Xo. 
2. <s  5  behandelt.  Zu 
den  merkwürdigsten 
dieser  Darstellungen 
gehört  der  grosse  gol- 
dene Siegelring  Xo.  530,  der  eine  unter  einem  Baume  sitzende 
Frauengestalt  zeigt,  welcher  zwei  andere  Frauen  und  einMädchen 
Blumenspenden  darbringen,  während  ein  Kind  hinter  ihr  Früchte 


Fig.  35.    Goidcnri  J  rinpeiiuodcll.    .\l\krn.ie,  vierte»  Grab. 
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vom  Baume  zu  pflücken  scheint  (Fig.  42).  Höchst  auffallend 
ist  die  Tracht  der  Frauen ,  deren  Oberleib  mit  üppigen  Brüsten 
nackt  ist,  während  ein  Rock  von  der  Hüfte  bis  zu  den  Waden 
herabreicht,  der  vier  parallele  horizontale  Gürtungen  zeigt,  als 
wenn  man  damals  schon  Volants  gekannt  hätte.  Darunter  sieht 
man  Hosen,  welche  über  den  Knöcheln  der  nackten  Füsse  ge- 
bunden sind.  Der  obere  Theil  des  Gesichtes  ist  durch  eine 
Maske  verdeckt,  wie  sie 
jetzt  noch  von  den  Frauen 
auf  der  Insel  Kythnos, 
einer  der  Cykladen,  ge- 
tragen werden,  um  sich 
vor  der  Sonne  zu 
schützen.  Das  Haupt  ist 
durch  eine  Art  Turban 
bedeckt.  Milchhöfer,  der 
in  der  sitzenden  Frau  die 
Rhea  erkennt ,  weist  auf 
die  merkwürdig  ver- 
wandte indische  Darstel- 
lung der  Göttin  der 
Schönheit  hin.  (S.  meine 
Gesch.  der  Plastik,  III. 
Aufl.  I.  Fig.  2.)  Zu  den 
lebendigsten  dieser  Gem- 
men gehört  noch  die 
unter  No.  1 75  bei  Schlie- 
mann abgebildete  mit 
zwei  Hirschkühen ,  an 
denen  jedes  Mal  ein  Junges  saugt,  welches  von  der  Mutter  be- 
leckt wird.  Aber  auch  sonst  kommen  noch  Thierdarstellungen 
vor,  welche  offenen  Sinn  für  die  Krscheinungen  des  Thierlebens 
verrathen.  Milchhöfer  macht  mit  Recht  auf  die  Verwandtschaft 
mit  den  sogenannten  Inselsteinen  aufmerksam  und  erkennt  den 
Ausgangspunkt  dieser  Kunst  in  Kreta. 

Fassen  wir  nun  Alles  zusammen,  was  rasch  an  unserem 
Auge  vorüber  gegangen  ist,  so  erheben  sich  Fragen  und 
Zweifel,  die  nicht  leicht  eine  genügende  Lösung  finden.  Zu- 
nächst ist  es  schwer  zu  glauben,  dass  die  primitive  Rohheit 
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j6-  ->o!tlene  llrustnadd.  Alvtm. 

Natürli.hc  Gro.w. 


ilrittes  Cirah. 
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der  Terracotta- Idole  und  die  schlichte  Beschaffenheit  der  Thon- 
gefässe  mit  der  in  ihrer  Art  hochentwickelten  Goldschmiede- 
kunst als  gleichzeitig  anzunehmen  sei.  Wir  müssten  denn  vor- 
aussetzen, dass  die  Thonplastik  sich  längere  Zeit  in  alterthüm- 
lichen  Formen  bewegt  habe,  weil  sie  ganz  ohne  äussere  Ein- 
flüsse am  Boden  haftete  und   stagnirend  blieb.    Wobei  [denn 


Yig.  37,  j8,  j<).    Goldgravirungrn.    Mjkcnae,  drittes  Grab. 


auch  nicht  ausser  Acht  zu  lassen  ist,  dass  Cultusidole  häufig 
in  ihrer  altertümlichen  Starrheit  immer  noch  festgehalten 
werden,  wenn  die  übrige  Kunst  sich  schon  längst  freier  ent- 
wickelt hat.  Dasselbe  gilt  von  der  Steinplastik  auf  den  Grab- 
stelen, die  in  ihrer  Formgebung  und  Technik  ebenfalls  in  hohem 
Grade  ungelenk  und  primitiv  erscheint. 


Fig.  40,  41.    Ooldeoe  Siegelringe.    Mylccnae,  »lertet  Grab. 


Dass  .Lil.' ■< -n  bei  allen  Werken,  die  in  Material  und  Be- 
arbeitung auf  Kostbarkeit  und  Reichthum  ausgehen,  also  be- 
sonders  bei  den  Goldsachen,  ursprünglich  die  höher  entfaltete 
orientalische  Kunst  auf  diejenige  VOil  Mykenae  einwirkte,  kann 
keinem  Zweifel  unterliegen.  Dafür  sprechen  die  phantastischen 
Gebilde  der  Sphinx,  des  Greifen,  der  I  lyppokampen,  aber  auch 
die  fremdländischen  Thiere,  die  Löwen  und  Leoparden.  End- 
lich haben  wir  auch    einige   directe  Anklänge   an  assyrische 
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Kunst  gefunden.  Weiterhin  ist  zu  beachten,  dass  der  silberne 
Stierkopf  mit  goldenen  Hörnern  unter  den  Tributen  der  Phö- 
nizier auf  einem  Wandgemälde  aus  der  Zeit  Thutmes  III.,  also 
aus  der  ersten  Hälfte  des  1 6.  Jahrhunderts  vor  Chr.,  vorkommt. 
Ebenso  finden  wir  bei  Cesnola,  Cypern  (deutsche  Ausgabe, 
Tafel  36)  eine  männliche  Figur,  welche  einen  Stierkopf  auf 
dem  linken  Arme  trägt.  Nicht  minder  häufig  begegnen  uns  auf 
cyprischen  Denkmälern  jene  Spiralformen,  und  besonders  die 
mannigfaltigsten  Arten  von  Rosetten,  und  ähnlichen  stern- 
förmigen Blumen,  die  wir  in  Mykenae  finden,  so  bei  Cesnola, 


Fi*.  StfCtiriflg,    M\kena<\  viertel  Grab. 


Tafel  33,  Fig.  2  u.  3,  Rosetten  Taf.  44,  reich  combinirte  Vo- 
luten Taf.  55,  56,  57,  Rosetten  und  Sternblumen  Taf.  03,  Schmuck- 
sachen mit  Spiralen.  Weiter  ist  zu  beachten,  dass  die  cypri- 
schen Idole  grosse  Verwandtschaft  mit  denen  von  Tiryns  haben, 
so  bei  Cesnola  Taf.  37,  Fig.  5.  und  dass  ebenso  die  paarweise 
symmetrisch  verbundenen  Figuren  daselbst  Taf.  1 7  in  Fig.  3 
u.  4  durch  ruhende  Löwen  und  Sphinxe  vertreten  sind.  Der 
reiche  Schmuck  an  Kleidern,  Waffen  und  Geräthen,  hauptsäch- 
lich in  Rosetten  und  ähnlichen  Blumen  bestehend,  findet  sich 
überall  in  den  assyrischen  Denkmälern.  Aber  auch  auf  Aegyp- 
ten werden  wir  vielfach  hingewiesen,  so  durch  die  Klfenbein- 
sachen  und  eine  Anzahl  von  kleineren  Werken,  die  als  „ägyp- 
tisches Porzellan"  bezeichnet  werden.  Auch  das  darf  nicht 
unerwähnt  bleiben,  dass  sich  in  Mykenae  ein  Straussenei  ge- 
funden hat.    Fügen  wir  hinzu,  dass  in  den  Gräbern  von  Spata 

W,  Lübkr,  Kunstwerke  uml  Künstler.  A 
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und  Menidi  sich  neben  zahlreichen  Elfenbeinsachen  viele 
Arbeiten  in  farbigem  Glasfluss  gefunden  haben,  so  ist  auch 
dieses  geeignet,  auf  die  Beziehungen  zu  Aegypten  hinzuweisen. 

Fragen  wir  aber  nach  den  Vermittlern  dieser  Einflüsse,  so 
kann  nur  von  den  Phöniziern  die  Rede  sein,  dem  rührigen 
Handelsvolke ,  welches  den  ganzen  Umkreis  des  Mittelländischen 
Meeres  mit  seinen  Factoreien  beherrschte  und  den  westlichen 
Völkern  die  Kunstproducte  des  Orients  zuführte.  Soll  bei 
Homer  Etwas  als  besonders  kunstvoll  hervorgehoben  werden, 
so  sind  es  meist  „sidonische  Männer",  welche  es  gebracht 
haben.  So  II.  XXIII.,  731  der  von  Achill  als  Preis  ausgesetzte 
Becher : 

„Einen  sechs  Maass  haltenden  künstlichen  silbernen  Bether 
Bracht'  er,  der  war  schön  vor  allen  Bechern  der  Erde: 
Denn  ihn  hatten  wackre  Sidomer  prächtig  gezicTct, 
Und  phönizische  Männer  über  die  Wogen  geführet." 

Dass  die  Phönizier  aber  nicht  blos  Kaufleute,  sondern  auch 
Fabrikanten  waren,  und  sowohl  kostbare  Teppiche  und  Gold- 
sachen als  auch  andere  Werke  der  Kleinkunst  massenhaft  ver- 
fertigten und  ausführten ,  kann  keinen  Augenblick  zweifelhaft 
sein.  Zahlreiche  unverkennbare  Zeugnisse  solcher  Production 
hat  namentlich  Cesnola  auf  Cypern  entdeckt,  darunter  am  merk- 
würdigsten jene  silbernen  und  bronzenen  Schalen,  aufweichen 
sich  Darstellungen  in  einem  assyrisch-ägyptischen  Mischstil  be- 
finden. Da  ganz  Aehnliches  sich  vielfach  in  etruskischen 
Gräbern  gefunden  hat,  wie  z.  B.  im  Museo  Gregoriano  (so  der 
silberne  Becher  von  Caere  Taf.  63 ,  die  silbernen  Schalen  eben- 
daher Taf.  64,  65,  der  goldene  Brustpanzer  Taf.  82  u.  A.),  so 
kann  kein  Zweifel  an  der  phönizischen  Abstammung  dieser 
Werke  erhoben  werden.  Treffen  wir  ja  auch  ähnliche  Mischung 
des  ägyptischen  und  assyrischen  Stils  an  zahlreichen  cyprischen 
Statuen,  welche  Doell  und  Cesnola  veröffentlicht  haben.  Nur 
darf  man  nicht  vergessen,  dass  alle  diese  Werke  einer  späteren 
Zeit,  die  ich  etwa  zwischen  900  und  800  vor  Christo  setzen 
möchte,  entstammen,  während  das  um  Jahrhunderte  ältere 
Stadium  phönizischer  Kunst,  welches  in  Mykenae  Einfluss  ge- 
übt hat,  von  diesem  conventionell  ausgeprägten  ägyptisch-assy- 
rischen Stil  noch  nicht  berührt  ist  und  vielmehr  das  Gepräge 
eines  gewissen  Naturalismus  trägt. 
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Mit  alle  Dem  soll  aber  nicht  gesagt  werden,  dass  die 
mykenischen  Goldsachen  durchweg  fremden  Ursprungs  seien. 
Der  prachtvolle  silberne  Kuhkopf  mit  goldenen  Hörnern  und 
zierlicher  Rosette  auf  der  Stirn  mag  als  ein  Meisterwerk  phöni- 
zischer  Technik  betrachtet  werden.  Dass  aber  die  ungeheuren 
Massen  von  Goldschmuck,  welche  aus  den  Gräbern  an's  Licht 
gezogen  wurden,  nicht  alle  von  auswärts  bezogen  waren,  son- 
dern von  einheimischen  Goldschmieden  herrühren,  ist  wohl 
kaum  zu  bezweifeln.  Für  eine  Anzahl  dieser  Werke  ist  der 
Beweis  inländischer  Fabrikation  durch  mehrere  Formsteine  ge- 
liefert, welche  Schliemann  gefunden  hat.  Unter  diesen  treffen 
wir  einige  von  den  häufig  hier  vorkommenden  Ornamenten, 
namentlich  den  Adler,  den  Tintenfisch,  Rosetten  und  Spiralen, 
und  besonders  jenes  merkwürdige  in  Mykenae,  Tiryns,  Spata 
und  Menidi  überall  gefundene  Ornament,  welches  aus  zwei 
symmetrisch  von  einem  runden  Knauf  aufsteigenden  Voluten 
besteht,  über  welchen  mehrere  Bogenlinien  sich  ausspannen. 
Man  darf  darin  wohl  eine  besondere  Form  von  Agrafen  oder 
Spangen  erkennen.  Wenn  aber  die  mykenischen  Künstler  sich 
auf  das  Giessen  des  Goldes  verstanden,  wie  sollten  sie  sich 
dann  nicht  auf  das  Treiben  eingeübt  haben,  da  gerade  diese 
Art  der  Arbeit  in  so  ungeheuren  Massen  verlangt  wurde. 
Ausserdem,  wo  ein  so  grosses  Bedürfniss  herrscht,  da  pflegt 
an  die  Stelle  des  Imports  von  aussen  sehr  bald  die  eigene 
Fabrikation  zu  treten.  Endlich  müssen  die  Gesichtsmasken 
sicher  an  Ort  und  Stelle  gearbeitet  Wörden  sein ,  da  sie  durch- 
aus in  portraitmässiger  Weise  die  individuellen  Züge  jedes 
Einzelnen  wiedergeben.  Wenn  also  der  Gebrauch  solcher  Ge- 
sichtsmasken bei  den  Leichen  sich  als  ägyptische  Sitte  nach 
Griechenland  verpflanzt  haben  mag,  so  ist  die  Anwendung  und 
Behandlung  hier  doch  eine  selbständige.  Auch  hier  finden 
wir  in  der  Sage,  welche  den  Danaos  aus  Aegypten  nach 
Argos  kommen  lässt,  die  Bestätigung  uralten  Culturzusammen- 
hangs. 

Diese  my kenische  Kunst  schwelgt  also  in  der  Abstraction 
linearen  Ornaments,  welches  sie  mit  unerschöpflicher  Erfindungs- 
gabe und  mit  hohem  Geschmack  in  unabsehbar  mannigfaltigen 
Verbindungen  darzustellen  weiss.  Daneben  wendet  sie  auch 
vegetabilische  Motive  an,  indem  sie  in  Blättern  und  Blumen 
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nach  typischer  Ausprägung  regelmässiger  Formen  strebt.  Nur 
spärlich  zieht  sie  das  Thierleben  hinein,  und  zwar  hauptsächlich 
in  solchen  Gebilden  wie  Schmetterlingen  und  Tintenfischen, 
welche  der  symmetrischen  Behandlung  entgegen  kommen.  Was 
sonst  noch  von  Thierformen  sich  findet,  wie  jene  paarweise  an- 
geordneten Gebilde,  bewegt  sich  in  typischer  Heraldik,  darin 
vor  Allem  an  das  Löwenthor  erinnernd.  Dass  dieses  auf  Phry- 
gien  hinweist,  haben  jüngste  Entdeckungen  W.  M.  Ramsays 
uns  bestätigt,  denn  es  finden  sich  dort  (Journal  of  Helienic 
studies  Vol.  III)  mehrfach  Felsfassaden ,  die  über  dem  Eingange 
ebenfalls  mit  2  Löwen  ausgestattet  sind.  In  einzelnen  Fällen 
jedoch  erhebt  sich  auch  die  mykenische  Kunst  zur  Darstellung 
von  Thieren  in  lebensvoll  freier  Bewegung,  die  entschieden 
einen  offenen  Blick  für  die  Erscheinungen  der  Natur  bekunden. 
Wo  endlich  vereinzelte  menschliche  Gestalten  vorkommen ,  wie 
in  jenen  Astarte- Bildern,  herrscht  eine  conventioneil  gebundene 
Auffassung. 

Aus  alledem  geht  mit  Bestimmtheit  hervor,  dass  wir  eine 
Gruppe  der  mykenischen  Kunstwerke  von  der  Masse  des 
Uebrigen  als  etwas  Besonderes  trennen  müssen:  die  geschnittenen 
Steine  und  die  gravirten  Goldringe.  Hier  ist  eine  Freiheit  der 
Bewegung,  eine  Lebendigkeit  des  Ausdrucks,  zugleich  eine 
Sicherheit  der  Technik,  welche  keine  Analogie  in  dem  ganzen 
übrigen  Kreise  der  mykenischen  Kunst  findet.  Diese  Werke 
können  nur  von  auswärts  bezogen  sein ,  was  um  so  wahrschein- 
licher wird,  wenn  wir  erwägen,  dass  sie  nur  eine  kleine  An- 
zahl ausmachen.  Da  aber  in  diesen  merkwürdigen  kleinen 
Kunstwerken  keine  Spur  orientalischen,  sei  es  ägyptischen  oder 
assyrischen  Stiles  zu  finden  ist,  Alles  dagegen  in  Formgebung, 
Tracht  u.  s.  w.  den  Geist  griechischer  Kunst  athmet  —  es  mag 
genügen  auf  die  Bewaffnung,  die  grossen  Schilder,  die  Panzer, 
Beinschienen  und  Helme  hinzuweisen  —  so  müssen  wir  hier 
auf  eine  griechische  Quelle  schliessen,  und  als  solche  darf  wohl 
die  Insel  Kreta  mit  ihrer  alten  Cultur  bezeichnet  werden,  die, 
an  den  Pforten  des  Orients  gelegen,  früher  als  alle  anderen 
griechischen  Colonien  sich  künstlerisch  entwickelte. 

Wenden  wir  uns  nun  schliesslich  zu  Tiryns,  durch  dessen 
Ausgrabung  Schliemann  seinem  grossen  Werke  die  Krone  auf- 
gesetzt und  einen  hoffentlich  nur  vorläufigen  Abschluss  gegeben 
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hat.  Auch  über  diese  bedeutenden  Arbeiten  hat  Schliemann 
in  einem  vornehm  ausgestatteten,  kürzlich  erschienenen  Bande 
mit  zahlreichen  Abbildungen  in  Holzschnitt,  mit  Karten  und 
Plänen  und  vielen  Farbentafeln  in  erschöpfender  Weise  Aus- 
kunft gegeben.  Dabei  hat  er  wieder  sich  mit  andern  Gelehrten 
in  Verbindung  gesetzt  und  namentlich  durch  eine  Abhandlung 
von  Fr.  Adler  über  die  Architektur  der  griechischen  Heroen- 
zeit seinem  Werke  eine  werthvolle  Ergänzung  gegeben.  Von 
besonderer  Wichtigkeit  aber  war,  dass  Schliemann,  wie  schon 
in  Troja,  an  Dr.  Dorpfeld  einen  archäologisch  geschulten 
Architekten  sich  zugesellte,  der  die  Ausgrabungen  leitete.  Als 
zuerst  durch  die  Zeitungen  die  Kunde  verbreitet  wurde,  dass 
Schliemann  einen  prähistorischen  Herrscherpalast  zu  Tiryns  aus- 
gegraben und  sogar  zahlreiche  Bruchstücke  von  Wandgemälden 
entdeckt  habe,  war  das  Staunen  fast  noch  grösser  und  die  Er- 
wartung noch  gespannter  als  bei  seinen  früheren  Funden.  Mit 
einem  Schlage  sollten  also  die  Wünsche  nach  der  Anschauung 
eines  jener  berühmten  Herrscherpaläste,  welche  sich  schon  durch 
die  Odyssee  unserer  Phantasie  tief  eingeprägt  hatten,  in  Er- 
füllung gehen.  Was  uns  jetzt  in  der  schönen  Veröffentlichung 
Schliemanns  geboten  wird,  bleibt  nicht  hinter  den  Erwartungen 
zurück. 

Hier  muss  nun  zunächst  vor  allen  Dingen  daran  erinnert 
werden,  dass  Homer,  während  er  von  den  übrigen  Culturformen 
der  heroischen  Zeit  keine  Anschauung  mehr  besass,  die  Herr- 
scherpaläste jener  Epoche  sehr  wohl  kennen  mochte,  da  deren 
sicher  noch  manche  aufrecht  standen.  So  gewinnen  seine 
Schilderungen  von  diesen  Anlagen  durch  die  Ausgrabungen  in 
Tiryns  noch  mehr  als  durch  die  trojanischen  die  lebendigste 
Anschaulichkeit.  Auf  drei  Plänen  ist  die  Burg,  wie  sie  sich 
jetzt  darstellt,  in  genauen  Aufnahmen  vorgeführt.  Tafel  I  giebt 
die  ganze  Ausdehnung  des  Berghügels,  der  sich  schmal  und 
lang  von  Nord-Nordwest  mit  einer  kleinen  Einbiegung  und 
einer  geringen  östlichen  Ausweichung  nach  Süden  erstreckt. 
Die  gesammte  Länge  des  Plateaus  beträgt  etwa  300 ,  die  grösste 
Breite  gegen  1 00  Meter.  Den  höchsten  und  vornehmsten  Punkt, 
weithin  Land  und  Meer  beherrschend,  finden  wir  auf  der  Süd- 
seite; hier  haben  die  Ausgrabungen  den  eigentlichen  Palast 
ans  Licht  gezogen.    Eine  Einsattelung  nach  Norden  bildet  die 
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Mittelburg,  die  wohl  die  Wirthschaftsräume  enthielt,  und  an 
diese  schloss  sich  weiter  nördlich  die  Niederburg.  Diese  beiden 
Abschnitte  harren  noch  der  Ausgrabung.  Man  kann  das 
ganze  Burgplateau  mit  der  Form  einer  Schuhsohle  vergleichen, 
deren  hoher  Absatz  der  Herrscherpalast  bildet.  Tafel  II  bringt 
in  grösserem  Maassstab  eine  genaue  Aufnahme  des  Palastes 
vom  Mai  1884.  Ein  dritter  Plan  ist  aber  mit  den  Ergänzungen, 
welche  die  Ausgrabungen  des  Jahres  1885  brachten,  unter 
Xo.  125  hinzugefügt.  Wir  können  den  äusserst  interessanten 
Vorgängen  dieser  Ausgrabungen  nicht  im  Einzelnen  folgen; 
für  unsern  Zweck  genügt  es,  das  Wesentlichste  herauszuheben. 

Schon  im  Alterthum  zollte  man  den  Ringmauern  von  Tiryns 
die  höchste  Bewunderung,  und  die  Sage  liess  sie  von  Kyklopen 
unter  dem  Befehl  des  Königs  Proetos  ausgeführt  sein.  Dieser 
aber,  aus  Argos  vertrieben,  war  nach  Lykien  geflohen,  hatte 
dort  die  Liebe  der  Königstochter  erworben  und  war  mit  dem 
Heere  seines  Schwiegervaters  zurückgekehrt,  um  in  Tiryns  seine 
Herrschaft  aufzurichten.    Wir  werden  sehen,  dass  auch  diese 
Sage  auf  culturgeschichtlichem  Grunde  fusst.    Sicher  sind  diese 
Mauern  das  gewaltigste  Festungsbauwerk  von  ganz  Griechen- 
land, vielleicht  sogar  der  ganzen  Welt,  denn  sie  erreichen  an 
der  Ostseite  eine  Stärke  von  fast  11  m,  an  der  Südseite  sogar 
über  17  m.    Die  Oberburg  aber  wird  ostwärts  noch  durch 
einen  zweiten  Mauerzug  von  8  m  Dicke  umschlossen.  Dieses 
ungeheure  Werk,  welches  grossentheils  jetzt  noch  erhalten  ist 
und  also  über  3000  Jahre  allen  Stürmen  der  Zeiten  widerstanden 
hat,  wurde  aus  riesigen  unregelmässigen  Kalksteinblöcken  er- 
baut, unter  denen  es  Steine  bis  zu  3  m  Länge  und  1  m  Höhe 
giebt.    Die  grösseren  Blöcke,  die  übrigens  deutliche  Spuren 
durchgängiger  Bearbeitung  verrathen,  wurden  durch  kleinere 
Steine  ausgezwickt,  und  in  eine  Lehmbettung  gelegt,  wie  sich 
bei  genauerer  Untersuchung  schliesslich  herausgestellt  hat.  Den 
Hauptzugang  zur  Burg  gewann  man  auf  einer  an  der  östlichen 
Langseite  von  aussen  aufsteigenden  Rampe,  gemäss  eines  uralten 
fortificatorischen  Grundgesetzes,  nach  welchem  der  Angreifer 
seine  unbeschildete  rechte  Seite  den  Vertheidigern  darbieten 
musste.    Ausser  diesem  Haupteingang  gab  es  ein  paar  kleinere 
leicht  zu  vertheidigende  Pforten,  die  eine  in  einem  westlich  an- 
gebrachten halbkreisförmigen  Vorsprung,  von  wo  eine  steile 
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Felsentreppe  zur  Burg  hinaufführt,  die  andere  an  der  West- 
seite der  Mittelburg ,  die  dritte  am  nördlichen  Ende  der 
Niederburg. 

Das  Merkwürdigste  an  jenen  ungeheuren  Befestigungen 
sind  die  Galerien,  welche  sich  in  der  südlichen  (Fig.  43)  und 
der  östlichen  Mauer  befinden ,  und  mit  einer  Reihe'  von  Kammern 
in  Verbindung  stehen,  die  offenbar  nicht,  wie  man  früher  ge- 
glaubt hat,  zu  Vertheidigungsz wecken,  sondern  als  Magazin- 
räume dienten.    Diese  Galerien  und  Kammern  sind  sämmtlich 


lig.  4j.     Durchschnitt  dir  »üdlichcn  HurKin.uur  von  l'iryn*. 

durch  vorkragende  Steinschichten  überwölbt  und  erregen,  wie 
alles  Uebrige,  durch  die  Kolossalität  der  dazu  verwendeten 
Steinblöcke  staunende  Bewunderung.  Da  sich  nun  ganz  ähn- 
liche Kammern  in  der  Byrsa  von  Karthago  gefunden  haben, 
die  in  Breite  und  Tiefe  mit  denen  von  Tiryns  nahezu  überein- 
stimmen, nur  dass  die  Kammern  dort  nach  aussen  abgerundet 
sind,  so  ergeben  sich  auch  hier  wiederum  frappante  Einflüsse 
phönizischer  Kunst.  Fassen  wir  diese  Beziehungen  etwas  weiter 
in's  Auge,  so  dürfen  wir  wohl  daran  erinnern,  dass  die  Kegel- 
form der  Kuppelgräber  überall  in  phönizischen  Denkmälern, 
z.  B.  in  Marathus  (Amrith)  wiederkehrt;  namentlich  aber  sind 
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die  in  Tausenden  von  Beispielen  auf  Sardinien  vorkommenden 
Nurhagen,  ebenso  die  Talayots  aufMinorca,  deren  phönizischer 
speciell  karthagischer  Ursprung  allerdings  noch  in  Frage  steht, 
hier  heran  zu  ziehen.  Nur  dass  diese  merkwürdigen  Bauten, 
wieSpano  unwiderleglich  nachgewiesen  hat,  keine  Grabanlagen, 
sondern  Wohnhäuser  waren,  und  dass  sie  vielfach  in  mehreren 
Stockwerken  aufgebaut  sind. 

Treten  wir  nun  durch  die  grosse  Hauptpforte  der  Ost- 
mauer in  den  ehemals  gewölbten  Thorweg,  der  die  ganze  Tiefe 
der  Mauer  durchbricht,  so  gelangen  wir,  uns  links  wendend, 
in  einen  Engpass,  der  durch  die  äussere  und  innere  Burgmauer 
eingeschlossen  wird.  Nachdem  wir  einen  Raum  von  etwa  1 7  m 
Länge  durchschritten  haben,  gelangen  wir  an  das  über  3  m 
breite  Thor  der  Oberburg,  dessen  uralte  steinerne  Schwelle 
noch  unberührt  an  Ort  und  Stelle  liegt.  Ueberhaupt  sind  im 
ganzen  Palaste  die  Thürschwellen  noch  gerade  so  vorhanden, 
wie  sie  vor  Jahrtausenden  von  den  Homerischen  Helden  be- 
schritten wurden.  Setzen  wir  unsern  Weg  in  derselben  Richtung 
fort,  so  gelangen  wir,  immer  zwischen  den  beiden  Befestigungs- 
mauern weiterschreitend,  zu  einem  Vorplatz,  der  sich  dadurch 
um  mehr  als  das  Doppelte  erweitert,  dass  hier  die  innere 
Festungsmauer  ihren  Abschluss  findet  und  die  Bauten  des 
eigentlichen  Palastes  ihren  Anfang  nehmen.  Indem  wir  uns  im 
rechten  Winkel  nach  rechts  hin  wenden ,  erreichen  wir  ein  gross- 
artiges Propyläon,  dessen  Fronten  nach  Osten  und  Westen 
schauen  und  durch  zwei  Säulen  zwischen  Parastaden  sich  nach 
aussen  wie  nach  innen  öffnen.  Eine  Quermauer,  durch  die 
eigentliche  Pforte  durchbrochen ,  theilt  den  Bau  in  eine  äussere 
und  innere  Halle,  die  erstere  4,  die  letztere  über  5  m  tief,  bei 
einer  gemeinsamen  Breite  von  11  m.  Man  muss  gestehen ,  dass 
die  Grossartigkeit  dieser  Verhältnisse  in  wirksamer  Weise  auf 
das  Stattliche  der  ganzen  Anlage  vorbereitet.  Denn,  um  es 
an  dieser  Stelle  schon  hervorzuheben,  wir  haben  hier  die  reife 
Entwickelung  Dessen,  was  wir  auf  Troja  erst  im  Keim  ange- 
troffen. Wir  befinden  uns  nun  in  dem  grossen  unregelmässigen 
äusseren  Vorhof  der  Burg,  der  eine  Breite  von  26  und  eine 
Länge  von  35  m  misst.  Hier  ist  die  alte  Anlage  nicht  mehr 
völlig  zu  ermitteln  gewesen,  doch  dürften  wir  nach  den  Schil- 
derungen der  Odyssee  vielleicht  Remisen  und  Ställe  für  Wagen 
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und  Pferde  erwarten.  Reste  von  Säulenhallen  haben  sich  an 
der  östlichen  und  südlichen  Seite  erhalten. 

Schreitet  man  durch  diesen  Vorhof  und  wendet  sich 
wiederum  rechts,  an  zwei  einspringenden  Kammern  vorbei,  die 
wir  wohl  dem  Thürhüter  zuschreiben  dürfen,  so  gelangen  wir 
zu  dem  zweiten  inneren  Propyläon,  etwas  kleiner  als  das  erste, 
aber  die  Anlage  desselben  mit  der  äusseren  und  inneren  Säulen- 
stellung zwischen  Parastaden  und  der  Quermauer  mit  der  Pforte 
wiederholend,  dabei  im  rechten  Winkel  zu  jenem  angelegt,  also 
in  der  Hauptaxe  des  Palastes  von  Süden  nach  Norden  sich  er- 
streckend. Nachdem  wir  diese  zweite  Thorhalle  durchschritten 
haben,  befinden  wir  uns  in  dem  inneren  Hofe  des  Palastes, 
der,  etwa  20  m  breit  und  15  m  tief,  an  seiner  inneren  Seite 
sich  auf  den  Hauptraum  des  Palastes,  den  eigentlichen  Männer- 
saal öffnet  Hier  befindet  sich  gleich  rechts  vom  Propyläon  der 
Altar  des  Zeus  Herkeios,  dessen  runde  Opfergrube  jetzt  noch 
so  erhalten  ist,  wie  sie  vor  Jahrtausenden  das  Blut  der  Opfer- 
thiere  trank.  Rings  ist  der  Hof  mit  Säulenstellungen  umgeben , 
in  welche  die  innere  Säulenhalle  des  Propyläons  auf's  Ge- 
schickteste eingefügt  ist.  Die  beiden  Säulen  der  Nordseite  mit 
ihren  Parastaden  bilden  die  10  m  breite  Vorhalle  des  Männer- 
saales. Aus  dieser  Vorhalle  gelangte  man  durch  drei  Pforten, 
deren  steinerne  Schwellen  noch  vorhanden  sind,  in  den  Vor- 
saal, der  fast  5  m  Tiefe  bei  10  m  Breite  misst;  dann  durch 
eine  einzige  Pforte  in  den  stattlichen  Männersaal,  der  bei 
gleicher  Breite  eine  Länge  von  fast  1 2  m  hat.  In  der  Mitte 
ist  noch  die  runde  Anlage  des  Herdes  erhalten;  die  Decke 
scheint  auf  vier  Säulen  geruht  zu  haben.    (Fig.  44.) 

Die  Anlage  dieses  Megären  im  Centrum  des  Palastes  auf 
der  höchsten  Erhebung  des  Plateaus,  mit  weiser  Berechnung 
ähnlich  wie  das  Megaron  von  Troja  nach  Süden  gegen  die 
Wintersonne  gerichtet ,  während  im  Sommer  Vorhalle  und  Vor- 
saal die  Hitze  abhielten,  zeugt  von  hoher  architektonischer  Ein- 
sicht. Vor  Allem  aber  umfasste  von  hier  der  Blick  die  Aus- 
sicht über  die  Ebene  von  Argos  und  den  tief  eingeschnittenen 
Meerbusen  mit  seinen  herrlich  geschwungenen  Bergformen. 
Schliemann ,  gewiss  ein  competenter  Beurtheiler,  sagt  von  dieser 
Aussicht:  ,,Das  Panorama,  welches  sich  von  der  Höhe  der 
Citadelle  von  Tiryns  nach  allen  Seiten  darbietet,  ist  überaus 
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prachtvoll.    Indem  mein  Auge  bald  in  nördlicher,  bald  in  süd- 
licher, bald  in  östlicher,  bald  in  westlicher  Richtung  schwelgt, 
rage  ich  mich  unwillkürlich,  ob  ich  denn  nicht  schon  —  sei 


#.  ...  #r 


lIXAPH 


:  ■IErASS 


Fif ,  44.    l>or  Männcriaal  auf  der  Hurg  zu  Tiryn«. 


es  vom  Gipfel  der  Vorgebirge  des  Himalaja,  sei  es  in  der 
üppigen  Tropenwelt  auf  den  Sunda- Inseln  oder  den  Antillen, 
sei  es  von  den  Zinnen  der  grossen  chinesischen  Mauer,  sei  es 
in  den  herrlichen  Thälern  Japans,  sei  es  im  weltberühmten 
Josemite-Thal  in  Californien,  sei  es  von  der  Höhe  der  Cor- 
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dilleras  de  los  Andes  etwas  Schöneres  gesehen  habe.  Aber 
immer  muss  ich  mir  eingestehen,  dass  der  Anblick  von  der 
Citadelle  von  Tiryns  gar  viel  prachtvoller  ist  als  Alles,  was  ich 
von  Naturschönheiten  gesehen  habe.  Ja,  der  Zauber,  den  man 
bei  der  Rundschau  von  Tiryns  empfindet,  wird  überwältigend, 
wenn  man  im  Geiste  die  Grossthaten  recapitulirt,  deren  Schau- 
platz die  Ebene  von  Argos  und  die  sie  umgebenden  Berge  waren." 

Westwärts  umgiebt  ein  Gewirr  von  kleinen  Kammern  und 
engen  Gängen  den  Männersaal;  unter  ihnen  verdient  ein  an- 
näherndquadratisches Gemach  hervorgehoben  zu  werden,  dessen 
Fussboden  mit  einer  einzigen,  ungefähr  3  m  im  Quadrat  messen- 
den Kalksteinplatte  bedeckt  ist.  Es  ist  das  Bad,  zu  welchem 
man  aus  dem  Vorsaal  des  Megaron  durch  eine  Seitenthür  ge- 
langen konnte.  Da  die  Wohlthat  des  Bades  die  erste  Er- 
quickung war,  mit  welcher  man  den  ankommenden  Gast 
empfing,  so  ist  die  Lage  dieses  Raumes  wieder  trefflich  be- 
rechnet. 

An  der  anderen,  östlichen  Seite  des  Männersaales,  von 
diesem  durch  einen  schmalen  Gang  getrennt,  und  an  drei  Seiten 
ringsum  durch  ähnliche  Corridore  völlig  isolirt,  liegt  der  Frauen- 
saal, beträchtlich  zurückgeschoben,  weit  kleiner  als  jener  und 
nur  mit  einer  offnen  Vorhalle  ohne  Säulenstellungen  versehen. 
Vor  ihm  breitet  sich  ein  innerer  Hof  aus,  zur  Linken  mit 
Säulenstellungen  eingefasst  und  wieder  in  Verbindung  mit  einem 
weiter  südlich  anstossenden  ungefähr  quadratischen  Hofe,  der 
an  seiner  Westseite  ebenfalls  eine  Säulenhalle  besitzt.  Von 
hier  zieht  sich  ein  schmaler  Gang  nach  dem  äusseren  Propyläon 
hin,  in  welches  er  mit  einer  Seitenthür  mündet.  So  abge- 
schlossen also  die  Frauen  wohn  ung  auch  nach  der  noch  halb 
orientalischen  Sitte  jener  Zeit  lag,  so  konnte  man  doch  direct 
vom  äusseren  Eingang  zu  ihr  gelangen.  Wie  erinnern  diese 
zahlreichen  schmalen  Gänge  an  die  Scene  Odyssee  XXII.,  458, 
wo  Telemach  mit  dem  Rinderhirten  und  dem  edlen  Hüter  clor 
Schweine  die  schlimmen  Mägde 

„Zwischen  das  Küchengcwölb  und  die  feste  Mauer  des  Hofes 
In  die  Enge  trieben,  wo  nirgend  ein  Weg  zum  Entflieh'n  war.'1 

Noch  ist  eine  Gruppe  kleinerer  Gemächer  zu  erwähnen, 
östlich  vom  Frauengemach  gelegen  und  von  dort  durch  eine 
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Seitenthür  der  Vorhalle  zugänglich.  Darunter  zeichnet  sich  ein 
Raum  von  5  m  im  Quadrat  mit  einem  Vorzimmer  aus,  der 
wohl  das  Schlafgemach  des  königlichen  Paares  enthielt.  Da- 
neben sind  Spuren  einer  Treppe  zu  erkennen,  welche  in  das 
Obergeschoss  oder  auf  das  flache  Dach  führte.  Von  diesen 
Räumen  wieder  durch  einen  schmalen  Corridor  getrennt,  sind 
nochmals  drei  Zimmer  angelegt,  von  denen  das  mittlere  mit 
einem  Vorraum  versehene  vielleicht  die  Schatzkammer  des 
Königs  enthielt. 

Ueberblicken  wir  die  Gesammtanlage  des  Palastes,  so  weit 
sie  sich  uns  bis  jetzt  darbietet,  so  dürfen  wir  sagen,  dass  sie 
an  Schönheit  und  Klarheit  Allem  überlegen  ist,  was  der  Orient 
darbietet;  besonders  aber  wenn  wir  den  Palast  von  Tiryns  mit 
dem  einzig  uns  vollständig  bekannten  assyrischen,  dem  von 
Khorsabad  vergleichen ,  so  sehen  wir  dort  den  Pomp  asiatischer 
Despotie,  hier  dagegen  ganz  entschieden  das  Gepräge  griechi- 
schen Geistes.  Das  Maasshaltende  und  doch  ungemein  Statt- 
liche der  Anlage,  die  Steigerung  in  der  Wirkung,  vor  Allem 
die  reiche  und  mannigfache  Anwendung  von  Säulenhallen,  ver- 
leiht dem  Palast  von  Tiryns  ein  überlegenes  künstlerisches  Ge- 
präge. Die  freien  weiten  Säle,  eingefasst  von  luftigen  und 
doch  durch  Säulenhallen  schattigen  Höfen,  lassen  uns  fühlen, 
wie  frei  hier  in  dem  Ausblick  auf  Land  und  See  zu  athmen 
war;  die  zahlreichen  Verbindungen  für  die  Herrschaft  wie  für 
den  Dienst  des  Palastes  geben  nicht  minder  Zeugniss  von  der 
Einsicht  des  Architekten ;  dass  es  auch  an  einem  System 
von  Entwässerungsanlagen  und  Canälen  nicht  fehlte,  ist  durch 
vielfache  Spuren  bezeugt. 

Was  die  technische  Behandlung  betrifft,  so  sind  alle  Mauern 
aus  jenen  Bruchsteinen  ausgeführt,  welche  in  der  Nähe  ge- 
wonnen wurden;  aber  die  oberen  Theile  der  Mauern  des  Palastes 
waren  wie  in  Troja  aus  Luftziegeln  errichtet  und  innen  mit 
Stuck  überzogen;  ebenso  wie  dort  bestanden  die  Decken  aus 
Bohlen  und  einer  Lehmschicht,  so  dass  alle  Räume  eine  flache 
Decke  besassen.  Dass  man  gelegentlich,  wie  auch  in  Aegypten 
und  sonst  im  Orient,  auf  dem  flachen  Dache  schlief,  ist  hin- 
reichend bezeugt;  ich  erinnere  nur  an  den  unglücklichen  Ge- 
fährten des  Odysseus,  Elpenor,  der  im  Rausche  auf  dem  Dach 
der  Wohnung  der  Circe  einschläft  und  nachher  beim  plötzlichen 
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Erwachen  hinabstürzt.  Weiter  ist  beraerkenswerth,  dass  die 
Thürpfosten  und  die  Parastaden  wie  in  Troja  aus  Holz  be- 
standen; endlich  muss  hervorgehoben  werden,  dass  der  Fuss- 
boden der  Räume  einen  Estrich  zeigt,  der  entweder  aus  Kalk 
mit  kleinen  Steinchen  gemischt  ist  oder  ausschliesslich  aus  Kalk 
besteht;  ersteres  hauptsächlich  da,  wo  den  Einflüssen  der  Wit- 
terung zu  begegnen  war,  wie  im  grossen  Propyläon  und  im 
Vorhof  des  Männersaals.  Im  Megaron  selbst  trug  der  Fuss- 
boden, der  noch  trefflich  erhalten  ist,  eingeritzte  Linien  in 
quadratischer  Eintheilung,  welche  Spuren  von  rother  und  blauer 
Farbe  zeigen.  Wir  finden  also  hier  einen  Fortschritt  gegen  den 
gestampften  Lehmboden,  den  Homer  im  Palaste  des  Odysseus 
schildert  und  den  auch  die  Burg  von  Troja  aufweist. 

Zu  den  wichtigsten  Ergebnissen  gehört  die  Thatsache  der 
umfassenden  Anwendung  von  Sätihnstellungen,  die  in  Troja 
noch  nicht  vorkamen,  also  wieder  einen  bedeutsamen  Fortschritt 
bekunden.  Ueberall  haben  sich  noch  die  flachen  steinernen 
Scheiben  erhalten ,  welche  den  Säulen  als  Basis  dienten.  Diese 
selbst  aber  bestanden  wie  die  Parastaden  aus  Holz  und  müssen, 
um  für  die  Höhe  der  Säle  und  Vorgemächer  auszureichen ,  eine 
Schaftlänge  voh  etwa  10 — 12  m  Durchmesser  gehabt  haben. 
Ihr  Kapital  war  wohl  ohne  Zweifel  in  jener  einfachsten  Form 
gebildet,  die  wir  von  der  Halbsäule  des  Löwenthors  her  kennen 
und  die  nachmals  als  Ausgangspunkt  für  die  Entwickelung  des 
dorischen  Kapitäls  diente. 

Zu  den  köstlichsten  Theilen  der  künstlerischen  Ausstattung 
des  Palastes  gehört  ein  prachtvoller  Alabasterfries,  der  in  der 
Vorhalle  des  Männersaales  gefunden  wurde  und  dort,  aus  meh- 
reren Platten  bestehend,  den  ganzen  Raum  zwischen  der  Ante 
und  der  Südwand  einnahm.  Dieses  Bruchstück  zählt  zu  den 
merkwürdigsten  Decorationen  des  Palastes.  Der  Fries  besteht 
aus  einem  Wechsel  von  Gliedern,  nicht  unähnlich  dem  dori- 
schen Triglyphenfries.  Was  hier  die  Stelle  der  Triglyphen 
einnimmt,  sind  schmale  aufrecht  stehende  viereckige  Platten, 
mit  prächtigen  doppelten  Rosetten  gesäumt,  deren  mittleres 
Auge  einen  Schmuck  von  blauem  Glasfluss  zeigt.  Zwei  kleine 
verticale  Streifen  von  viereckigen  Plättchen  dienen  als  Ein- 
fassung der  Rosetten,  während  unten  und  wahrscheinlich  auch 
oben  ähnliche,  nur  etwas  grössere  horizontale  Friese  den  Ab- 
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schluss  bilden.  Alle  diese  Friese  waren  mit  derselben  blauen 
Glaspaste  ausgefüllt.  Die  nächstfolgende  Platte,  die  wir  als 
Metope  bezeichnen  können,  zeigt  zwei  mit  dem  Rücken  anein- 
anderstossende  etwas  verlängerte  Halbkreise,  deren  Kern 
wieder  aus  einer  prachtvollen  Rosette  mit  einer  Doppelreihe 
von  Blättern  besteht.  Ein  überaus  eleganter  Spiralenfries, 
wieder  mit  blauen  Glaspasten  im  Auge  jedes  Einzelgliedes  ge- 
schmückt, bildet  den  äusseren  Umkreis,  beiderseits  von  einem 
Saum  kleiner  Plättchen  mit  blauem  Glasfluss  eingerahmt.  Die 


F;(f  Bruchstück  Ml  Porphyr  an«  Mrtrnar. 


Pracht  und  Schönheit  dieses  Frieses  stempelt  ihn  zu  den  glän- 
zendsten Ueberresten  der  architektonischen  Decoration  jener 
Zeit.  Noch  merkwürdiger  wird  aber  dies  schöne  Bruchstück, 
wenn  wir  uns  daran  erinnern,  dass  Homer  im  Palaste  des 
Alkinoos  einen  mit  blauem  Glase  geschmückten  Fries  erwähnt 
(Odyssee  VII.  86): 

„Eherne  Wände  liefen  an  j'->;Uchcr  Seile  des  Haus.s 

'lief  hinein  von  der  Schwelle,  gekrönt  mit  blauem  Gesimse." 

Die1  Beschaffenheit  dieses  „Kyanosfrieses",  dessen  Name 
zunächst  auf  den  natürlichen  Lasurstein,  dann  auf  den  blauen 
ägyptischen  Glasfluss  hindeutet,  hat  zuerst  Lepsius  187 1  in  den 
Abhandlungen  der  Berliner  Akademie  nachgewiesen  und  ganz 
kürzlich  h:it  Helbig  dies  in  seinem  oben  erwähnten  Buche 
weiter  ausgeführt.    Dennoch  konnte  man  sich  keine  klare  Vor- 
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Stellung  von  diesem  Friese  machen,  bis  plötzlich  die  Aus- 
grabungen von  Tiryns  in  überraschender  Weise  die  volle  An- 
schauung brachten.  Die  Formen  aber,  welche  sich  hier  zeigen, 
sind  mehrfach  auch  sonst  aufgefunden  worden;  vor  allen  Dingen 
in  nächster  Verwandtschaft  bei  einem  Bruchstück  von  Porphyr 
(Mykenae  151,  Fig.  45),  wo  ganz  dieselbe  Eintheilung  eines 
Frieses,  nur  in  etwas  einfacherer  Behandlung  mit  den  Halb- 
rosetten und  dem  triglyphenartigen  Gliede  sich  finden.  Aridere 
Friese  ebendort  (Mykenae  153)  geben  eine  ähnliche  Verbindung 
von  Spiralen,  die  dann  auch  an  dem  merkwürdigen  Bruchstuck 


Fi*.  46.    Wandmalerei  au»  Til)'M, 


eines  hölzernen  Kästchens  in  äusserst  eleganter  Zeichnung 
wiederkehren.  Noch  eigenthümlicher  vielleicht  berührt  es,  dass 
dasselbe  Motiv  in  Gestalt  eines  kleinen  Ornaments  aus  Glas- 
fluss  in  dem  Kuppelgrabe  von  Menidi  gefunden  wurde. 

Nicht  minder  merkwürdig  sind  die  Spuren  von  Wandge- 
mälden, welche  sich  auf  dem  Putz  der  Mauern  mehrfach  er- 
halten haben.  Es  ist  eine  reiche  Farbenscala,  in  welcher 
schwarz,  roth,  gelb  und  blau  rhythmisch  wechselt.  Häufig  sind 
es  nur  einfache  geradlinige  Friese,  dann  aber  Spiralen  und 
Voluten  in  mannigfachem  Wechsel,  auch  Rosetten,  Spiralfriese, 
besonders  merkwürdig  jenes  prächtige  Ornament  von  verschlun- 
genen Voluten   mit  grossen  Blumen   in   den  einspringenden 
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Ecken,  wie  es  genau  so  in  plastischer  Behandlung  auf  der 
Decke  von  Orchomenos  vorkommt  (vgl.  Fig.  1 7).  Dann  wieder 
ist  es  ein  schuppenförmiges  Ornament  mit  geschweiftem  Umriss 
(Fig.  46)  und  manches  Verwandte.  In  seltenen  Fällen  kommt 
ein  vegetatives  Muster  in  Form  eines  zierlichen  Blätterwerks  vor, 
das  Auffallendste  aber  ist  die  Darstellung  eines  in  wildem 
Lauf  geschilderten  Stieres,  auf  dessen  Rücken  ein  junger 
Mann  in  kühnster  Bewegung,  ähnlich  den  Akrobaten  eines 
modernen    Circus,    seine  Künste   zeigt.      Diese  merkwürdige 


.1 


Kig.  17.    Ornamente  von  Vaicn.  Tiryns 


Darstellung    gemahnt    an    die    Schilderung    der    llias  (XV. 

668  ff.): 

,,\Vie  ein  Mann,  in  jeglicher  Kunst  des  Reitens  erfahren, 

Sich  aus  einer  grossen  Zahl  \ier  Rosse  erküret. 

Auf  dem  Felde  zur  Stadt  sie  treibet  über  den  Heerweg, 

Zwischen  bewundernden  Reihen  von  Männern  und  Weibern;  denn  sicher 

Spiingt  er  von  einein  auf's  andcie,  sie  aber  fliegen  indessen." 

Die  Lebendigkeit  und  das  Geschick  dieser  Darstellung  steht 
in  einem  auffallenden  Contrast  zu  dem  Ungeschick  der  Zeich- 
nung auf  den  zahlreich  gefundenen  Vast  n.  Diese  haben  grosse 
Verwandtschaft  mit  den  Vasen  von  Mykenae,  indem  sie  meisten- 
teils eine  lineare  Ornamentik  in  ziemlich  flüchtiger  und  roher 
Behandlung  zeigen:  hauptsächlich  Zickzacks,  Kreuze,  auch 
Schachbrett-  und  Mäandermuster,  Voluten  und  Kreise  (Fig.  47) 
in  grosser  Mannigfaltigkeit.    Andere  Elemente  scheinen  dem 
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Pflanzenleben  entnommen,  wie  denn  auch  eine  flache  Schale 
in  der  Gesammtform  an  die  Teichrose  erinnert  (Fig.  48).  End- 
lich aber  kommen  auch  Thiere  vor,  wie  jene  von  Mykenae 
her  bekannten  Friese  von  Wasservögeln,  aber  auch  Pferde  mit 
Männern  (Fig.  49),  und  Darstellungen  von  Frauen ,  in  so  primi- 
tiver Auffassung,  wie  man  sie  an  den  bekannten  Dipylon -Vasen 
von  Athen  findet.  Besonders  auffallend  sind  die  Frauen  mit 
unnatürlich  eingeschnürten  Hüften  (Fig.  50),  die  übertrieben  ge- 
streckten Beine  der  Männer  und  der  Pferde,  Werke  von  kin- 
dischem Ungeschick.  Dagegen  ist  das  von  Schliemann  (Tafel 
XVII.  c.)  mitgetheilte  Fragment  einer  Vase  mit  zwei  laufenden 
Kriegern  und  einer  stehenden  Frau 
so  entwickelt,  dass  man  es  einer 
viel  jüngeren  Periode  zuweisen 
muss.  Was  ausserdem  gefunden 
wurde,  wie  die  Messer-  und  Pfeil- 
spitzen aus  Obsidian,  die  Korn- 
quetscher  aus  Granit,  Quarz,  Por- 
phyr und  Diorit,  die  grossen  Stein- 
hämmer, die  den  trojanischen 
gleichen,  die  wenigen  Bronzege- 
räthe,  wie  Meissel,  Doppelaxt, 
Griffel,  das  Alles  entspricht  einer 
Frühzeit,  welche  der  von  Troja 
nicht  viel  nachsteht.  Dasselbe  gilt 
von   den    zahlreichen    weiblichen       *8  St,,a'c 'Forw  cincr  Tcicbr<""--- 

I  iryn». 

Idolen,  die  an  primitiver  Rohheit 

denen  von  Troja  und  Mykenae  völlig  gleich  kommen.  Alle 
diese  Funde  haben  Schliemann  zu  der  Annahme  bestimmt,  dass 
die  Zerstörung  von  Tiryns  nicht,  wie  man  bisher  annahm,  im 
V.  Jahrhundert  vor  Christo,  sondern  bereits  um  1100  in  Folge 
der  dorischen  Wanderung  stattgefunden  habe.  Man  muss  ge- 
stehen, dass  die  Thatsachen  in  gewichtiger  Weise  für  diese 
Annahme  sprechen. 

Ziehen  wir  die  Summe  dieser  jüngsten  Entdeckungen 
Schliemanns,  so  ist  es  vor  Allem  das  aus  vieltausendjährigem 
Schutt  erstandene  Bild  des  Herrscherpalastes  der  heroischen 
Zeit,  welches  völlig  neue  Perspectiven  für  die  Kunstgeschichte 
eröffnet  hat.    Von  höchster  Bedeutung  ist  der  Nachweis,  dass 

W  Lübfce,  Kunst«,  rk.-  und  Kümtlcr.  5 


60 


damals  schon  die  echt  griechische  Anordnung-  der  Säulen- 
stellung mit  Parastaden  (Anten)  im  Grundplan  des  Megarons 
auftritt,  und  dass  diese  Anlage  in  der  Folgezeit  dann  bei  den 
Dorern  den  Ausgangspunkt  für  das  Tempelschema  abgab.  Auch 
die  Form  der  dorischen  Säule,  am  Löwenthor  von  Mykenae 
zuerst  ausgeprägt,  reicht  in  jene  heroische  Vorzeit  hinauf,  und 
es  wiederholt  sich  daher  hier  die  in  der  Geschichte  so  oft  auf- 
tretende Thatsache,  dass  die  Sieger,  indem  sie  einer  fremden 
Cultur  das  Ende  bereiten,  Elemente  derselben  aufnehmen  und 
zu  einer  neuen  Entwickelung  führen. 

Was  die  architekto- 
nische Formenwelt  betrifft, 
so  haben  wir  gesehen, 
dass  dieselbe  über  ein 
ziemlich  reiches  Gebiet  von 
Decorationen  verfügt,  in 
welchem  die  Spirale  und 
Rosette  ähnlich  wie  bei 
den  zahlreichen  Goldsachen 
die  Hauptrolle  spielt.  Am 
meisten  Analogie  dazu 
bieten  gewisse  ägyptische 
Decorationen,  namentlich 
manche  Deckenmalereien. 
Perrot  und  Chipiez  (I  Fig. 
541)  geben   nach   Prisses  i.«  ,..  va^omamcm, .  iir>n>. 

Histoire  de  l'art  cgyptien 

(I,  26 — 29)  Proben  solcher  Deckenmalereien,  unter  welchen 
No.  7  und  noch  mehr  Prisse  29  am  meisten  mit  der  Decke  von 
Orchomenos  und  der  Wandmalerei  von  Tiryns  übereinstimmt. 
Es  ist  ein  System  von  Spiralen,  die  untereinander  in  verticaler 
Richtung  verbunden  sind,  während  Lotosblumen  die  Lücken 
ausfüllen.  Hier  in  Tiryns  und  Orchomenos  ist  diese  Composi- 
tum noch  consequenter  durchgeführt  dadurch,  dass  die  Spiralen 
in  zwiefacher  diagonaler  Richtung  zusammenhängen.  Wie  be- 
liebt solche  Motive  in  Griechenland  waren,  beweist  ihre  häufige 
Verwendung.  So  an  der  prächtigen  Goldplatte  (Mykenae  472), 
und  dem  goldenen  Brustpanzer  (458),  dem  Goldcylinder  (366), 
aber  auch  auf  den  Grabstelen  (140 — 145).  nur  dass  hier  die 
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Spiralen  seitwärts  und  aufwärts  in  rechtwinkliger  Anordnung 
verbunden  sind. 

Das  gesammte  architektonische  System  endlich  weist  über- 
wiegend nach  Kleinasien.  Die  Vorbilder  des  Löwenthors  fanden 
wir  in  Phrygien,  ebendort  begegnen  uns  auch  die  Halbsäulen- 
stellungen,  welche  an  den  Fassaden  der  mykenischen  Kuppel- 
gräber einen  so  bedeutsamen  Schmuck  bilden.  Die  Rundhölzer- 
decken, die  am  Löwenthor  imitirt  werden  und  durchweg  in 
Troja  wie  in  Tiryns  mit  ihrem  weiten  schattenden  Vorsprung 


die  Bauten  abschlössen,  kehren,  in  monumentale  Steinform 
übertragen,  an  den  zahlreichen  Felsgräbern  Lykiens  überein- 
stimmend wieder,  wie  schon  Adler  treffend  nachgewiesen  hat. 
Was  endlich  den  Polygonbau  betrifft,  so  finden  wir  ihn  nirgends 
in  der  eigentlich  orientalischen  Architektur,  weder  in  Aegypten, 
noch  in  Mesopotamien ,  wohl  aber  kommt  er  im  ganzen  Cultur- 
gebiete  des  Mittelmeeres,  von  Kleinasien  und  Kreta  bis  nach 
Etrurien  in  grösster  Verbreitung  vor.  Er  scheint  somit  vor- 
zugsweise der  Ausdruck  des  uralten  Pelasgerthums  zu  sein. 
Den  Bau  der  Kuppelgräber  aber  treffen  wir  vorzugsweise  im 
phönizischen  Culturgebiete  an,   und  dieses  Volk  war  es  denn 
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auch ,  welches  den  Griechen  der  heroischen  Zeit  die  künst- 
lerischen Einflüsse  des  Orients  vermittelte. 

Wir  stehen  am  Ende  unserer  zusammenfassenden  Betrach- 
tung. Gross  und  wahrhaft  epochemachend  sind  die  Einblicke, 
welche  wir  den  rastlosen  Arbeiten  und  der  hochsinnigen  Opfer- 
freudigkeit Schliemanns  verdanken.  Er  hat  eine  neue  Aera 
für  die  Erforschung  der  griechischen  Vorzeit  eröffnet.  Aber 
wir  stehen  erst  im  Anfang  dieser  grossen  Bewegung.  Noch 
viele  Stätten  ältester  griechischer  Cultur,  vor  allen  Dingen  auf 
Kreta,  aber  auch  in  Griechenland  selbst,  müssen  der  Forschung 
erschlossen  werden,  um  noch  manches  Dunkel  aufzuhellen. 
Wieder  hat  sich  einmal  glänzend  gezeigt,  dass  nicht  die  Skepsis, 
sondern  nur  der  Glaube  in  Wahrheit  Berge  versetzt  und  Wunder 
vollbringt. 

Der  englische  Archäologe  Professor  Sayce  fordert  die  vielen 
Reichen  und  Vornehmen  unter  seinen  Landsleuten  auf,  dem 
Beispiele  Schliemanns  zu  folgen.  Wir  fürchten  aber,  dass  in 
dem  rastlosen  banausischen  Treiben  der  Gegenwart  das  ideale 
Streben  Schliemanns  nicht  so  leicht  Nacheiferung  finden  werde. 
Um  so  wärmer  sei  der  Dank,  den  die  gebildete  Welt  ihm 
darbringt. 
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itruv  spricht  im  fünften  Capitel  des  siebenten  Buches  aus- 
führlich von  der  Wandmalerei ,  und  indem  er  „die  jetzige 
verderbte  Mode"  rügt,  welche  Rohrstäbe  mit  geschweiften  Zier- 
rathen oder  leichte  Candelaber  in  sinnloser  Weise  nachbilde 
und  zusammenstelle,  rühmt  er  den  verständigen  Sinn  der  „Alten", 
die  mit  ernsthaften  architektonischen  Compositionen,  mit  Nach- 
bildungen der  Wirklichkeit,  ferner  mit  Gruppenbildern  die  Wände 
geschmückt  hätten,  welche  Götter  oder  mythische  Scenen,  wohl 
auch  die  Kämpfe  vor  Troja  oder  die  Irrfahrten  des  Odysseus 
auf  landschaftlichem  Hintergrunde  darstellten.  Ist  uns  die  von 
dem  alten  Architekten  gerügte  phantastische  Art  der  Wand- 
decoration aus  vielen  Beispielen  zu  Pompeji  bekannt,  so  erhielt 
der  andere  Theil  seiner  Schilderung  einen  ebenso  unerwarteten 
als  glänzenden  Beleg  durch  die  im  Jahre  1847  erfolgte  Auf- 
deckung von  Wandgemälden  am  Esquilin,  in  welchen  man  sofort 
Scenen  aus  den  Irrfahrten  des  Odysseus  mit  landschaftlichem 
Hintergrund  erkannte.  Die  grösstentheils  wohlerhaltenen  Gemälde 
wurden  sorgfaltig  von  der  Wand  abgenommen  und  in  den 
Vatican  übertragen,  wo  sie  neben  der  berühmten  Aldobrandini- 
schen  Hochzeit  in  der  kleinen  Zahl  der  antiken  Wandgemälde 
eine  hervorragende  Stelle  einnehmen.  Wie  sie  nicht  verfehlen 
konnten  bedeutendes  Aufsehen  in  der  archäologischen  Welt  zu 
erregen,  so  wurden  sie  mehrfach  besprochen,  und  zwei  der 
Bilder  wiederholt,  aber  beidemal  ungenügend  und  namentlich 
ohne  Anwendung  von  Farben,  publicirt.     Dem  Eifer  eines 
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jüngeren  deutschen  Kunstgelehrten,  der  durch  seine  gewichtige 
Arbeit  über  die  Landschaft  in  der  Kunst  der  alten  Völker  einen 
seither  nur  ungenügend  beachteten  Theil  der  Kunstgeschichte 
in  volle  wissenschaftliche  Beleuchtung  gesetzt  hat,  verdanken 
w  ir  eine  Publication  jener  merkwürdigen  Gemälde,  welche  beim 
ersten  Blick  durch  ihre  Pracht  und  Opulenz  das  Auge  jedes 
Kunstfreundes  fesseln,  bei  näherem  Eindringen  durch  die  wissen- 
schaftliche Gründlichkeit  und  den  feinen  Geschmack  in  der  Be- 
handlung des  Stoffes  die  strengsten  Anforderungen  des  Fach- 
mannes in  geradezu  vollkommener  Weise  befriedigen  muss. 
Karl  Woermanns  Publication  gehört  in  der  That  zu  den  seltenen 
Werken,  in  welchen  auf  wahrhaft  herzerfreuende  Art  streng 
wissenschaftliche  Methode,  künstlerische  Gediegenheit  und  typo- 
graphische Pracht  sich  zu  voller  Harmonie  vereinigt  haben. 
Man  kann  Belehrung  und  Genuss  nicht  anziehender  verbunden 
sehen,  und  es  ist  nur  eine  schuldige  Pflicht  des  Dankes,  wenn 
wir  aus  der  Fülle  des  dargebotenen  Stoffes  das  Wichtigste  für 
den  geneigten  Leser  herauszuschöpfen  versuchen. 

Auf  sieben  Foliotafeln  liegen  die  getreuesten  Nachbildungen 
der  Originale  vor.  Sechs  davon  sind  in  Farbendruck,  nach  den 
Aufnahmen  des  dem  Herausgeber  befreundeten  geschickten 
Künstlers  H.  C.  Krohn  von  Weimar,  mit  grösster  Sorgfalt  aus- 
geführt. Die  bekannte  Anstalt  von  W.  Loeillot  in  Berlin  hat 
die  Uebertragung  in  Chromolithographie  mit  grösster  Treue  be- 
werkstelligt. Wer  die  vaticanischen  Originale  aus  eigenem 
Studium  kennt,  muss  die  Sorgfalt  und  Genauigkeit  dieser  Re- 
production  bewundern.  Auf  der  letzten  Tafel  ist  das  Halbbild, 
welches  die  Reihenfolge  schliesst,  in  einfacher  Kreidelithographie 
dargestellt;  daneben  sieht  man  den  Grundriss  der  römischen 
Mauer,  an  welcher  diese  Gemälde  gefunden  worden  sind.  Im 
Ganzen  sind  sieben  grosse  Bilder  und  ein  achtes,  nur  etwa  halb  so 
grosses,  aufgedeckt  worden.  Von  diesen  ist  das  sechste  so 
zerstört,  dass  an  eine  Wiedergabe  desselben  nicht  zu  denken 
war.  Die  ganze  Reihenfolge  besitzen  wir  ohnehin  nicht;  denn 
aus  Gründen  der  Anordnung  muss  geschlossen  werden,  dass 
das  fünfte  Bild  die  Mitte  der  Wand  einnahm;  also  haben  wir 
nicht  einmal  eine  vollständige  Wandseite  vor  uns;  vielleicht 
bildete  diese  Wand  die  Rückseite  einer  offenen  Arcade,  möglich 
indess  auch,  dass  es  ein  grösseres  Gemach  war,  welches  dann 
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an  den  anderen  Seiten  wohl  eine  Fortsetzung  dieses  Cyklus 
besessen  haben  wird. 

Halten  wir  uns  an  das  Vorhandene,  so  erblicken  wir  eine 
Reihenfolge  von  Landschaften  mit  figürlicher  Staffage,  welche 
durch  ein  System  hochroth  gemalter  Pilaster  eingerahmt  werden. 
Diese  haben  eine  Rahmengliederung,  in  welcher  man,  in  zwei 
Abtheilungen  über  einander  gesondert,  graziöse  Figiirchen 
geflügelter  nackter  Genien  dargestellt  sieht.  Die  Kapitale  der 
Pilaster,  mit  goldigem  Ton  gemalt,  zeigen  eine  mit  hellenistischer 
Feinheit  entworfene  Variation  korinthischer  Form,  die  gleich 
dem  opus  reticulatum  des  Mauerwerks  auf  Augusteische  Zeit 
deutet.  Ein  weisser  Architrav  mit  goldgelb  gemalten  Streifen 
bildet  die  obere  Einfassung.  Man  hat  vollständig  den  Eindruck, 
als  blicke  man  durch  eine  offene  Pfeilerstellung  in  eine  wirk- 
liche Landschaft  hinaus.  Um  diese  Wirkung  bis  zur  Illusion  zu 
steigern,  ist  der  Künstler  auf  ein  originelles  Hülfsmittel  ver- 
fallen. Er  lässt  an  der  einen  Seite,  wo  er  die  verkürzte  Seiten- 
fläche des  Pilasters  zeigt,  einen  ebenfalls  perspectivisch  ge- 
zeichneten schwarzen  Xebenpilaster  mit  schlicht  dorisirendem 
Kapitäl  sich  dem  Hauptpfeiler  anlehnen.  Ueber  diesem  bildet 
er  eine  Verbindung  durch  einen  ebenso  gefärbten  Architrav- 
streifen  mit  eleganten  goldigen  Palmetten,  dessen  Unterseite  er 
ebenfalls  zur  Darstellung  bringt.  Da  diesem  kräftigen  Schwarz 
nun  am  unteren  Ende  der  Bilder  ein  ebenfalls  schwarzer  Rahmen 
entspricht,  so  gewinnt  er  aus  diesen  Elementen  eine  Umfassung 
der  Bilder,  die  architektonisch  und  malerisch  nicht  glücklicher 
erfunden  sein  könnte.  Auf  den  ersten  vier  Bildern  sieht  man 
diese  Nebenpilaster  zur  Rechten ;  auf  dem  fünften  hat  der  links 
befindliche  Pfeiler  dieselbe  Behandlung,  sein  Gegenüber  aber 
zeigt  den  schwarzen  Pilaster  an  der  linken  Seite:  also  hat  der 
Maler  den  Mittelpunkt  und  zugleich  den  Augenpunkt  für  das 
Ganze  in  das  fünfte  Bild  gelegt.  In  der  That  sind  an  den 
folgenden  Bildern  diese  Xebenpfeiler  an  der  linken  Seite  an- 
geordnet. 

Wahrlich,  der  alte  Vitruv  hätte  allen  Anlass,  mit  vergnügtem 
Schmunzeln  eine  so  besonnene,  durchdachte  architektonische 
Disposition  zu  billigen.  So  machten  es  die  verständigen  ,,Altenli. 
würde  er  sagen,  und  mit  Recht  setzt  der  Herausgeber  hinzu, 
dass  man  unter  diesen  „Alten1-  jedenfalls  die  alexandrinische 
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Zeit  zu  verstehen  habe,  welche  einem  Römer  der  Augusteischen 
Epoche  in  einem  Licht  erscheinen  mochte,  wie  uns  Heutigen 
die  Zeit  eines  Rafael. 

Der  Inhalt  dieser  Bilder  ist  nun  ohne  Ausnahme  dem  io. 
und  1 1 .  Gesang  der  Odyssee  entlehnt,  und  zwar  findet  sich  bei 
eingehender  Betrachtung  eine  bis  auf  wenige  selbständige  Zu- 
sätze völlig  treue  Anlehnung  an  die  Homerische  Dichtung.  Der 
Cyklus  hat  daher  schon  in  der  Geschichte  der  Illustration  eine 
hochbedeutende  Stellung.  Mit  dem  Lästrygonen  -  Abenteuer 
beginnt  die  Reihenfolge.  Odysseus  ist  mit  seinen  Schiffen,  die 
wir  links  auf  dem  ersten  Bilde  sehen,  in  den  von  hohen  Felsen 
eingeschlossenen  Hafen  eingelaufen,  und  hat  zwei  seiner  Ge- 
fährten sammt  dem  Herold  entsendet,  um  das  Land  zu  erkunden 
Vom  hohen  Felshang  herabschreitend,  begegnet  ihnen  die  Tochter 
des  Königs,  welche  Wasser  zu  schöpfen  hinausgegangen  ist. 
Die  Quelle  selbst  erblicken  wir  nicht  blos,  sondern  auch  die 
am  Felsen  lagernde  symbolische  Gestalt  derselben.  Weiter 
oben  am  Bergabhang  ist  ein  ruhender  Waldgott  dargestellt. 
Schafe  und  Rinderheerden  vervollständigen  den  idyllischen  Ein- 
druck der  Scene.    So  weit  das  erste  Bild. 

Auf  dem  zweiten  sind  wir  bereits  mitten  in  die  wilde 
Katastrophe  des  Ueberfalls  versetzt.  Von  der  Höhe  des  Gebirges 
wo  man  die  Stadt  der  Lästrygonen  erblickt,  eilt  der  König 
herab,  die  Seinigen  zum  Kampfe  gegen  die  Griechen  anfeuernd. 
Rings  wimmeln  plötzlich  Ufer,  Meer  und  Bergabhänge  von  den 
wilden  Gestalten  dieser  menschenfressenden  Unholde;  einige 
brechen  Aeste  ab,  andere  greifen  zu  Felsblöcken,  während  ganz 
vorn  einer  dieser  Riesen  im  Wasser  einen  Griechen  packt,  ein 
anderer,  einen  tödtlich  verwundeten  Griechen  über  den  Rücken 
geworfen,  einen  zweiten  an  den  Beinen  nachschleppt  „zum 
entsetzlichen  Frasse".  Zur  Linken  aber  sieht  man,  als  Abschluss 
und  Uebergang  zum  vorigen  Bilde,  einen  Hirten  ruhig  bei  der 
Heerde  sitzen.  Solche  verknüpfende  Gruppen  bilden,  wie  wir 
bald  weiter  erkennen  werden,  ein  wichtiges  Element  in  der 
Gesammtcomposition.  Den  Höhepunkt  des  Kampfes  schildert 
das  dritte  Bild.  Doch  von  Kampf  ist  kaum  mehr  die  Rede, 
nur  noch  von  sicherer  Vernichtung.  Wir  blicken  in  die  von 
steilen  Felsen  umstarrte  Bucht,  in  deren  trügerischer  Ruhe  die 
griechischen  Schiffe  vor  Anker  gegangen  sind.    Der  Ueberfall 
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der  Lästrygonen  ist  so  urplötzlich  über  sie  hereingebrochen, 
dass  weder  an  erfolgreiche  Abwehr,  noch  an  Flucht  zu  denken 
ist.  Mit  äusserster  Lebendigkeit  wird  die  Katastrophe  uns  vor 
Augen  gestellt:  wie  die  kleine  Flotte  der  hochgeschnäbelten  Schiffe 
sich  in  der  Mitte  der  Bucht  zusammendrängt;  wie  rings  die 
Felsen  bedeckt  sind  mit  den  steineschleudernden  Riesen;  wie 
im  Vordergrunde  mehrere  derselben  von  den  steilen  Klippen 
aus  den  letzten  Angriff  mit  Felsblöcken  und  Keulen  auf  ein 
Schiff  richten,  welches  einer  der  Lästrygonen  am  Schnabel 
gepackt  hat,  um  es  an's  Land  zu  ziehen,  während  ein  anderes 
schon  zertrümmert  am  Ufer  Hegt,  ein  drittes  ebenfalls  von  einem 
gigantenhaften  Feinde  bedrängt  wird.  Alle  diese  Episoden  des 
Kampfes  sind  mit  grösster  Lebendigkeit  geschildert  und  mit 
nicht  geringem  Geschick  zu  einer  einzigen  Scene  voll  Graus 
und  Verderben  verbunden. 

Das  folgende  Bild  bringt  wiederum  eine  jener  combinirten 
Compositionen ,  welche  den  Uebergang  von  einer  Scene  zur 
andern  vermitteln.  Während  zur  Linken  die  schroffen  Klippen 
der  Lästrygonen-Bucht  sich  fortsetzen,  und  eine  Schlussepisode 
des  Kampfes  uns  einen  Griechen  darstellt  im  Moment  wie  er 
durch  einen  felsenschleudernden  Riesen  zerschmettert  werden 
soll,  sieht  man  im  Hintergründe  das  Fahrzeug  des  Odysseus 
mit  ausgespannten  Segeln  dem  Verderben  entrinnen  und  in 
eine  ruhigere  Bucht  einlaufen,  welche  uns  zum  Lande  der  Circe 
leitet.  Felsen  von  anderer  Linienführung  umschliesen  das 
Gestade;  im  Hintergrunde  sieht  man  die  Gestalten  von  drei 
Griechen,  wahrscheinlich  zur  Erkundung  des  Landes  ausgesandt, 
während  eine  weibliche  Gruppe  vorn  zur  Rechten  die  Per- 
sonifikation des  Gestades,  zugleich  mit  Hinweis  auf  die  nächst- 
folgende Scene,  bildet.  Ebenso  soll  der  auffallende  in  die  Erde 
gesteckte  Stab  offenbar  die  erste  Ankündigung  des  Zauber- 
terrains der  Circe  geben.  Dieses  Bild  ist  das  am  meisten  land- 
schaftliche; zugleich  aber  gewährt  es  den  deutlichsten  Beleg  zu 
dem  Princip  des  Verknüpfens  der  einzelnen  Scenen,  denn  es 
enthält  keinen  Mittelpunkt  einer  selbständig  bedeutenden  Hand- 
lung, sondern  nur  in  den  beiden  bescheidenen  Seitengruppen 
eine  Reminiscenz  des  vorigen  und  eine  Vordeutung  des  folgenden. 

Dieses,  das  fünfte  der  Reihe  und  zugleich,  wie  oben  bereits 
dargelegt  wurde,  die  Mitte  des  ursprünglichen  Ganzen,  führt 
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uns  in  den  Zauberpalast  der  Circe.  I\s  ist  im  wesentlichen 
ein  Architekturbild,  und  zwar  ein  sehr  interessantes,  welches 
belebt  wird  von  zwei  Scenen.  Links  tritt  eben  Odysseus,  von 
der  arglistigen  Zauberin  empfangen,  in  den  Hof  des  Palastes. 
Bemerkenswerth  ist  die  halb  geöffnete  Flügelthür,  deren  obere 
Abtheilung  ein  Gitter  durchbricht.  Wenige  Schritte  weiter 
rechts  hat  Odysseus  bereits  das  Schwert  gegen  Circe  gezückt, 
die  nun  kniefällig  ihn  um  Schonung  anfleht.  Interessant  ist  das 
Vorkommen  von  zwei  Momenten  derselben  Geschichte  auf  dem- 
selben Bilde  —  eine  poetische  Freiheit,  an  welcher  die  Malerei 
bis  gegen  das  sechszehnte  Jahrhundert  festgehalten  hat.  Während 
das  folgende,  leider  zerstörte,  Bild  jedenfalls  noch  eine  Scene 
aus  dem  Circe-Abenteuer  schilderte,  sind  wir  mit  dem  siebenten 
Bilde  bei  der  Unterwelt  angelangt.  Odysseus  fährt  mit  vollen 
Segeln  auf  das  gewaltige  Felsenthor  zu,  welches  die  Pforte 
der  Unterwelt  bildet.  Hin  Lichtschimmer  aus  der  Oberwelt  fällt 
durch  diesen  Eingang  in  die  rechts  dargestellte  Unterwelt 
hinein,  deren  düstere  Xacht  übrigens  durch  ein  merkwürdig 
tiefes  Colorit  angedeutet  ist.  In  dieser  Höhlung  sehen  wir,  wie 
Odysseus  nach  vollzogenem  Widderopfer  den  Teiresias  befragt, 
während  die  gespenstischen  Gestalten  der  Schatten  in  dichten 
Schaaren  sich  herandrängen.  Zwei  auf  den  Felsen  ruhende 
Gestalten  werden  wohl  mit  Recht  als  Personificationen  des 
Acheron  und  Cocytus  gedeutet.  Fern  am  Idippenhange  sitzt 
trauernd  die  Gestalt  des  odysseischen  Gefährten  Hlpenor,  welcher 
ruhelos  umirren  muss,  weil  sein  Leichnam  nicht  bestattet 
worden  ist.  Mit  Recht  hebt  der  Text  die  Grossartigkeit  der 
Composition,  der  Zeichnung  und  Lichtwirkung  an  diesem  Bilde 
hervor,  das  jedenfalls  die  stimmungsvollste  und  ergreifendste 
der  auf  uns  gekommenen  antiken  Landschaften  genannt  werden 
darf.  Das  letzte  Bild,  ein  schmaleres,  das,  wie  es  scheint,  durch 
eine  Thür  abgeschnitten  wurde,  giebt  eine  weitere  Schilderung 
der  Unterwelt;  wir  sehen  die  Danaiden  an  ihrem  Fasse,  Sisyphus 
seinen  Fels  wälzen,  Orion  die  Schatten  der  Heerden  verfolgen, 
Tityos  endlich  an  den  Boden  gefesselt  und  von  Geiern  zer- 
fleischt. Auch  hier  ist  beachtenswerth,  wie  die  Landschaft  aus 
dem  vorigen  Bilde  sich  in  den  Linien  fortsetzt. 

Und  nun  der  Gesammteindruck  dieser  Werke.  Da  dart 
man  freilich   nicht  an  die  realistisch  durchgebildete  moderne 
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Landschaft  denken,  auch  nicht  an  die  Werke  der  grossen  Meister 
unserer  Zeit,  denn  man  hat  nur  flüchtige,  rein  decorative  Arbeiten 
eines  handwerklichen  Stubenmalers  vor  Augen.  Auch  die  voll- 
kommen wissenschaftliche  Kenntniss  der  Perspective  ist  nicht 
vorhanden,  wohl  aber  das,  was  der  Verfasser  treffend  als 
Gefühlsperspective  bezeichnet.  Ungefähr  soviel  ist  auch  von 
Luftperspective  zu  bemerken.  Aber  stellt  man  sich  auf  den 
richtigen  Standpunkt  der  Betrachtung,  wie  hoch  steigt  da  das 
decorative  Talent  solch  eines  antiken  Dutzendmalers!  Schon 
das  eine,  dass  in  allen  Bildern  derselbe,  und  zwar  ein  sehr 
hoher,  Horizont  angenommen,  dass  ebenso  dieselbe  von  links 
einfallende  Beleuchtung  festgehalten  ist,  wiegt  nicht  leicht. 
Denn  diesem  Umstände  hauptsächlich  haben  wir  die  stimmungs- 
volle Einheit,  die  harmonische  Ruhe  des  Ganzen  zuzumessen. 
Gerade  dieser  wichtige  Punkt  geht. uns  Neueren  gar  leicht  ver- 
loren, weil  wir  zu  sehr  gewohnt  sind,  jedes  einzelne  Werk  als 
ein  gesondertes,  isolirt  für  sich  bestehendes  zu  behandeln. 
Daher  erreichen  wir  selten  in  grösseren  Aufgaben  diese  Harmonie 
des  Gesammteindrucks.  Dazu  kommt  noch  die  feine  Berechnung, 
mit  welcher  der  Künstler  jedes  einzelne  Bild  mit  den  benach- 
barten durch  die  landschaftlichen  Linien,  wie  durch  passende 
Staffage  verknüpft  hat,  so  dass  auch  darin  die  Einheit  des  Ganzen 
völlig  gewahrt  ist. 

Endlich  die  wohlabgestufte  Harmonie  des  Gesammttones, 
welche  die  verschiedenen  Localfarben  glücklich  verbindet,  nicht 
wenig  freilich  gehoben  durch  die  unvergleichlich  wirksame 
Umrahmung.  Denn  das  Hochroth  und  Schwarz  der  Pfeiler,  ver- 
bunden mit  dem  Weiss  und  Schwarz  des  Architravs,  lässt  schon 
durch  den  Gegensatz  die  milden  Earbenaccorde  der  Bilder  noch 
weicher  abgetönt  erscheinen,  und  rückt  ausserdem,  wie  der  Ver- 
fasser richtig  bemerkt,  die  Landschaften  scheinbar  in  eine 
grössere  Ferne  zurück,  so  dass  die  Illusion,  als  blicke  man 
durch  eine  offene  Arcadenreihe,  in  eine  wirkliche,  aus  Meer 
und  Gebirge  mannigfach  zusammengewebte,  mit  reicher  Staffage 
erfüllte  Gegend  hinaus,  eine  vollkommene  wird.  So  wenig  nun 
freilich  das  moderne  an  das  Detail  der  Landschaft  gewöhnte  Auge 
Befriedigung  finden  mag,  so  gewiss  ist,  dass  der  antike  Künstler 
für  das  Wesentliche  in  der  Natur  einen  lebendigen  Sinn  gehabt 
und  die  charakteristischen  Formen  der  Felsen,  Gebirgszüge, 
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Klippen.,  Buchten  und  selbst  der  spärlich  eingestreuten  Bäume 
recht  wohl  erfasst  und  wiedergegeben  hat.  Bedenkt  man  aber 
vollends,  dass  der  grösste  Landschafter  der  Neuzeit,  Rottmann, 
einen  ganz  verwandten  Weg  eingeschlagen  und  die  Xatur  nur 
in  den  grossen  dominirenden  Grundzügen  aufgefasst  hat,  so 
dürfte  auch  auf  diesem  Gebiete  der  Werth  des  modernen 
Realismus  einige  Einschränkung  erleiden. 

Ich  kann  den  Reichthum  geistvoller,  scharfsinniger  Be- 
obachtungen, zu  welchen  diese  merkwürdigen  Werke  dem 
Herausgeber  Anlass  geboten  haben,  hier  nur  im  Ganzen  und 
Grossen  skizziren,  darf  aber  nicht  unterlassen,  diese  schöne  Pub- 
lication  als  eine  reiche  Quelle  von  Genuss  und  Belehrung  zu- 
gleich wegen  ihrer  gediegen  prächtigen  Ausstattung  als  einen 
Schmuck  jeder  Privatbibliothek  zu  empfehlen.  Im  Text  des 
Verfassers  wirkt  besonders  wohlthuend  die  Genauigkeit,  mit 
welcher  er  beschreibt  und  alles  Erforderliche  zur  Beurtheilung 
beibringt;  sodann  die  besonnene  Objectivität  der  Würdigung 
und  die  umfassende  Darlegung  der  kunstgeschichtlichen  Be- 
deutung der  Bilder;  endlich  der  feine  ästhetische  Sinn  im  Hervor- 
heben des  künstlerischen  Charakters.  So  möge  denn  die  treff- 
liche Arbeit  allen  Freunden  der  Kunst  und  des  Alterthums 
empfohlen  sein! 
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Wien  war  bis  in  die  jüngste  Zeit,  so  reich  und  glänzend 
seine  Kunstsammlungen  waren,  doch  gänzlich  arm  an 
Werken  antiker  Plastik,  wenn  man  die  köstlichen  Schätze  an 
Schöpfungen  der  Kleinkunst,  namentlich  der  Glyptik,  ausnimmt. 
In  den  leitenden  Kreisen  muss  lange  Zeit  dort  Sinn  und  Ver- 
ständniss  für  die  Hervorbringungen  der  griechischen  Sculptur 
gefehlt  haben,  sonst  hätte  man  zu  einer  Zeit,  da  dem  Kron- 
prinzen, nachmaligem  König  Ludwig  1.  von  Bayern,  es  gelang, 
die  herrlichen  Schätze  der  Glyptothek  zu  erwerben,  leicht  etwas 
Aehnliches  zusammenbringen  können.  Auch  Berlin  besass  ja 
bis  in  die  jüngste  Zeit  keine  hervorragenden  Originalwerke 
griechischer  Kunst,  aber  es  war  doch  dort  gelungen,  eine  immer- 
hin respectable  Anzahl  von  Marmorsculpturen  und  selbst  einige 
Bronzen  wie  den  Adoranten  im  Museum  zu  vereinigen.  Je 
mehr  dagegen  Engländer  und  Franzosen  seit  dem  Beginne  unseres 
Jahrhunderts  mit  glücklichem  Erfolge  gewetteifert  hatten,  aus 
dem  Boden  Griechenlands  und  Kleinasiens  die  Werke  der 
besten  Zeiten  hellenischer  Kunst  an's  Licht  zu  ziehen  und  ihre 
Museen  damit  zu  füllen,  um  so  dringender  wurde  auch  für 
Deutschland  und  Oesterreich  die  Mahnung,  endlich  in  diesen 
Wettkampf  mit  einzutreten. 

Das  glänzendste  Ergebniss  gewann  für's  Erste  die  neue 
Kaiserstadt  an  der  Spree;  denn  die  pergamenischen  Funde  ge- 
hören ohne  Frage  an  künstlerischem  Werth  zu  den  bedeutend- 
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sten  Ueberresten  der  griechischen  Kunst  und  haben  den  über- 
raschenden Beweis  geliefert,  dass  die  Plastik  selbst  noch  zur 
Diadochen-Zeit  solcher  Schöpfungen  fähig  war,  welche  an  Gross- 
artigkeit des  Entwurfs  und  Meisterhaftigkeit  der  Durchführung 
in  erster  Reihe  unter  allem  Vorhandenen  stehen.  Oesterreich 
hatte  kurz  vorher  unter  Conzes  kundiger  Leitung  auf  Samo- 
thrake  einen  Versuch  gemacht,  der  allerdings  reich  ah  inter- 
essanten Ergebnissen  war,  aber  für  die  plastischen  Samm- 
lungen nicht  gerade  erhebliche  Ausbeute  gewährte.  Denn  das 
bedeutendste  der  dortigen  Werke,  die  berühmte  Nike,  war  kurz 
vorher  den  Franzosen  zutheil  geworden.  Unter  diesen  Ver- 
hältnissen, je  mehr  der  Glanz  der  neuesten  Berliner  Erwer- 
bungen in  die  ganze  Welt  hinausleuchtete,  war  es  begreiflich, 
dass  die  dortigen  pergamenischen  Lorbeeren  den  österreichischen 
Patriotismus  nicht  ruhen  Hessen,  und  so  wurde  im  Frühjahr  1 88 1 
unter  Otto  Benndorfs  Leitung,  unter  Förderung  des  Cultus- 
ministeriums  und  anderer  höchster  Behörden,  eine  Recogno- 
scirungsreise  nach  Kleinasien,  und  zwar  nach  der  entlegenen 
Südküste  Lykiens,  unternommen.  Dort  hatte  nämlich  der  unter- 
nehmende deutsche  Archäologe  Schönborn  schon  im  Jahre  1842 
in  einem  nicht  fern  von  der  Küste  auf  steilem  Gebirgsgrat  ge- 
legenen antiken  Bau  ein  reich  mit  Reliefs  geschmücktes  Heroon 
aus  klassischer  Zeit  entdeckt,  und  auf  dessen  bisher  wenig  be- 
achtete Beschreibung  stützte  Benndorf  seinen  Plan.  Die  müh- 
same Forschungsreise  in  einem  der  europäischen  Cultur  so  fern 
gerückten  Lande  war  von  völligem  Erfolge  gekrönt:  man  fand 
das  Monument  im  Wesentlichen  noch  so,  wie  es  der  deutsche 
Gelehrte  vor  vierzig  Jahren  erblickt  hatte.  Mitgebrachte  Zeich- 
nungen und  Photographien  erregten  bei  den  Wiener  Kunst- 
freunden das  lebhafteste  Interesse,  und  unter  dem  Vorgange 
Nikolaus  Dumba's  und  des  Grafen  Edmund  Zichy,  gefördert 
durch  den  Eifer  des  Barons  Warsberg,  bildete  sich  sofort  ein 
Verein  patriotischer  und  kunstsinniger  Männer,  der  sich  die 
archäologische  Erforschung  Kleinasiens  zur  Aufgabe  stellte. 
Oesterreich  hat  nun  also  seine  „Society  of  dilettanti,"  und 
das  erste  Unternehmen,  mit  welchem  dieselbe  hervortritt,  ist 
vom  glänzendsten  Erfolge  gekrönt  worden. 

Wem  irgend  die  Entwicklung  des  künstlerischen  und 
wissenschaftlichen  Lebens  in  der  Kaiserstadt  an  der  Donau  am 
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Herzen  liegt,  der  wird  mit  gespannter  Theilnahme  die  kürzlich 
erschienene  Schrift  verfolgen,  welche  als  Separatabdruck  aus 
den  ., Archäologisch- epigraphischen  Mittheilungen  aus  Oester- 
reich" (VI,  2)  sich  als  „Vorläufiger  Bericht  über  zwei  öster- 
reichische archäologische  Expeditionen  nach  Kleinasien  von 
0.  Benndorf  (Wien,  C.  Gerolds  Sohn,  1883)  bezeichnet.  Bei- 
gegeben sind  eine  Reiseroutenkarte  durch  Karien  und  Lykien, 
entworfen  von  G.  Xiemann,  eine  Karte  der  Umgegend  von 
Gjölbaschi,  eine  Ansicht  des  Heroon  und  eine  Doppeltafel  mit 
Darstellungen  nach  mehreren  daran  vorkommenden  Reliefs, 
gezeichnet  von  Dr.  E.  Löwy.  An  Eugen  Petersen  gewann 
Benndorf  einen  für  die  archäologischen  Aufgaben  tüchtig  ge- 
schulten Gefährten. 

Der  Bericht,  der  uns  hier  auf  101  Octavseiten  geboten 
wird,  hat  den  vollsten  Reiz  einer  spannenden  wissenschaft- 
lichen Entdeckungsreise  in  einem  zwar  an  grossartigen  Xatur- 
schönheiten  reichen,  aber  aller  Hülfsmittel  der  Cultur  ent- 
behrenden Lande.  Das  Heroon  von  Gjölbaschi  liegt  hoch  auf 
einer  steilen  Eelskuppe,  deren  Verbindung  mit  der  Küste  durch 
schroff  eingerissene  Schluchten  auf's  äusserste  erschwert  wird. 
Wie  viel  günstiger  waren  Schliemann  und  Humann  bei  ihren 
Forschungen  gestellt!  Welche  fast  unüberwindlich  scheinende 
Hemmnisse  starrten  den  österreichischen  Forschern  entgegen  an 
einem  Platze,  wo  weit  und  breit  nicht  einmal  Trinkwasser  zu 
haben  war  und  gelegentlich  eine  mühsam  erlangte  Flasche  Soda- 
wasser zu  den  seltensten  und  kostbarsten  Leckereien  gehörte. 
Benndorfs  Bericht  schildert  in  ruhiger  Sachlichkeit  und  Schlicht- 
heit den  ganzen  Fortgang  der  Expedition  mit  allen  ihren  schwie- 
rigen Arbeiten  in  fesselndster  Weise.  Hier  möge  es  genügen, 
auf  das  Wesentlichste  kurz  hinzudeuten. 

Als  die  Reisenden  nach  grossen  Schwierigkeiten  der 
Landung  und  des  Transports  auf  die  2400  Fuss  über  der  Küste 
gelegene  Höhe  von  Gjölbaschi  gelangten,  war  allerdings  der  An- 
blick des  Denkmals  allein  hinreichend,  den  Eifer  Aller  aufs 
kräftigste  anzufachen.  Man  sah  ein  theilweise  zerstörtes,  stines 
Daches  längst  beraubtes  Grabmonument,  welches  selbst  unter 
den  zahlreichen  antiken  Gräbern  Lykiens  kaum  seinesgleichen 
findet  und  höchstens  mit  dem  berühmten,  jetzt  im  Britischen 
Museum    befindlichen    sogenannten    Nereiden  -  Denkmal  von 
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Xanthus  verglichen  werden  kann.  Es  besteht  aus  einem  nicht 
ganz  rechtwinkeligen  Mauerviereck  von  20  zu  24  Metern  Seiten- 
länge, welches  allein  an  der  Südseite  vom  Abhänge  herauf 
zugänglich  war.  Die  Mauern  sind  aus  grossen  Kalksteinquadern 
aufgeführt,  welche  an  Ort  und  Stelle  gebrochen  wurden;  sie 
haben  eine  Dicke  von  einem  Meter  und  erheben  sich  drei 
Meter  hoch  über  dem  geebneten  Boden  des  Innern,  das  sie 
gleich  einem  Hofe  einfrieden.  Merkwürdig  einfach  ist  die  Con- 
struction  der  Wände,  denn  sie  besteht  aus  zwei  hinter  einander 
ohne  alle  Binder  errichteten  Quaderschichten;  auch  Dübel  oder 
Klammern  sind  gar  nicht  zur  Verwendung  gekommen.  An  der 
Südseite  liegt  die  Pforte,  nach  innen  mit  dem  Hofe  in  gleichem 
Niveau,  nach  aussen  zwei  Meter  über  dem  stark  abfallenden 
Felsboden  erhöht.  In  der  nordwestlichen  Ecke  des  Hofes  fand 
sich,  aus  dem  anstehenden  Eelsboden  herausgearbeitet,  ein 
kolossaler  Sarkophag,  ähnlich  den  in  Lykien  üblichen,  in  Nach- 
ahmung eines  Blockhausbaues,  doch  mit  Imitation  eines  griechi- 
schen Marmordaches  ausgeführt. 

Das  Merkwürdigste  aber  war  die  Pracht  und  der  Reich- 
thum der  plastischen  Ausstattung,  die  das  Monument  zu  einem 
der  wichtigsten  für  die  Geschichte  der  Verbreitung  griechischer 
Bildnerei  stempeln.  Zunächst  hatte  das  Portal  über  seinem 
Thürsturz  eine  höchst  eigenthümliche  Ausschmückung  durch 
vier  weit  vorspringende  Vorderkörper  geflügelter  Stiere,  unter 
welchen  sich  in  mässigem  Relief  zwei  Paare  sitzender  Ge- 
stalten, Mann  und  Frau,  befanden,  wahrscheinlich  die  ehe- 
maligen Inhaber  -  dieses  stattlichen  Grabdenkmals  darstellend. 
Sodann  aber  zog  sich  am  oberen  Ende  der  Mauern  ein 
doppelter  Fries  von  Reliefs  um  das  Monument  hin,  bis  jetzt 
ohne  Beispiel  in  der  griechischen  Kunst,  und  um  so  merk- 
würdiger, da  beide  Reihen  bisweilen  selbständige  Darstellungen 
zeigten,  während  dann  wieder  beide  zu  einer  einzigen  Scene 
verbunden  waren.  Hiedurch  kommt  ein  freies  malerisches 
Princip  in  die  Anordnung,  welches  auf  einen  Einfluss  der  Wand- 
malerei hindeutet.  Bedenkt  man  nun,  dass  dieselbe  reiche 
Ausstattung  auch  dem  Innern  zutheil  geworden  war,  so  er- 
kennt man  sofort,  dass  man  es  hier  mit  einem  der  reichsten 
Werke  griechischer  Kunst  zu  thun  habe.  Und  zwar,  wie  die 
gesammte  stylistische  Behandlung  zeigt,  mit  einem  Werke  jener 
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frühen  Zeit,  in  welcher  die  Traditionen  der  grossen  attischen 
Plastik  des  fünften  Jahrhunderts  noch  lebendig  wirksam  waren. 

Es  kann  hier  meine  Aufgabe  nicht  sein,  den  ganzen  In- 
halt der  Relieffriese  an  der  Hand  der  klaren  Darlegungen 
Benndorfs  zu  erzählen;  aber  einige  der  wichtigsten  Punkte 
darf  ich  doch  hervorheben.  Zunächst  finden  wir  die  beliebten 
Themata  der  griechischen  Kunst,  Amazonen-  und  Kentauren- 
kämpfe, wie  sie  seit  dem  Parthenon  und  Theseion  geläufig 
waren.  Merkwürdiger  aber  sind  die  übrigen  Darstellungen, 
weil  sie  bis  jetzt  in  der  Monumentalsculptur  entweder  gar  nicht 
oder  doch  nur  selten  nachgewiesen  sind.  Dahin  gehört  der 
Kampf  der  Sieben  gegen  Theben,  der  in  einer  Reihe  von 
Gruppen  aussen  an  der  Südseite  dargestellt  ist.  Noch  merk- 
würdiger sind  an  der  innern  Südwand  die  Darstellungen  der 
Lykischen  Localsage  vom  Kampf  des  Bellerophon  mit  der 
Chimära,  sodann  an  der  westlichen  Hälfte  derselben  Mauer  am 
unteren  Streifen  eine  ausführliche  Schilderung  der  Jagd  des 
Meleager,  darüber  aber  als  eines  der  anziehendsten  und  selten- 
sten Bilder  der  Mord  der  Freier  aus  der  Odyssee.  Dieser 
Gegenstand  tritt  uns  hier  zum  ersten  Mal  unter  den  Werken 
griechischer  Plastik  entgegen;  einige  Motive  desselben  kehren 
auf  späten  etruskischen  Aschenkisten  wieder,  besonders  aber 
zieht  Benndorf  zur  Vergleichung  eine  jetzt  im  Museum  zu 
Berlin  befindliche  gemalte  Vase  von  Corneto  herbei,  indem  er 
die  verwandten  Darstellungen  in  Abbildungen  mittheilt.  Mit 
Recht  weist  der  Verfasser  auf  den  von  Polygnot  im  Tempel 
der  Athena  Areia  zu  Platää  gemalten  Freiermord  hin,  der 
wahrscheinlich  auf  die  Bildhauer  anregend  wirkte.  Ganz  links 
steht  Odysseus,  der  eben  wieder  einen  Pfeil  vom  Bogen  ent- 
sendet; neben  ihm  Telemach,  zum  Schutz  des  Vaters  in  jeder 
Hand  ein  Schwert  schwingend.  Einer  von  den  Freiern  ist  be- 
reits entseelt  hingestreckt,  und  der  Becher  ist  seiner  Hand  ent- 
sunken, so  wie  es  beim  Tode  des  Antinoos  (Od.  XXII.  9  ff.) 
geschildert  wird: 

„Dieser  bereitete  sich,  den  Pokal  von  dem  Tische  zu  heben, 

üoldcn,  mit  doppeltem  Henkel,  und  schon  in  den  Händen  ihn  schwingend, 

Wollte  der  Held  ausschlürfen  den  Wein,  —  nicht  Mordesgedanken 

Trug  er  im  Sinn!    Wer  dächte  daran  bei  schmausenden  Männern, 

Einer  allein  von  so  vielen,  und  ob  es  der  Tapferste  wäre. 
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Werde  den  schrecklichen  Tod  und  das  linst'rc  Geschick  ihm  bereiten  ? 
Doch  ihn  traf  mit  dem  Pfeile  gerad'  in  die  Gurgel  Odysscus, 
Und  durch's  weiche  Genick  drang  hinten  heraus  das  Gescboss  ihm. 
Seitwärts  sank  er  zurück,  ihm  glitt  der  Pokal  aus  den  Händen." 

Ueberaus  lebendig  sind  die  Bewegungen  der  Freier,  welche 
durch  vorgehaltene  Gewänder,  Tische  oder  Sessel  sich  vor  den 
verderblichen  Geschossen  zu  schützen  suchen.  So  mahnt  ja 
auch  Eurymachos: 

„Freunde,  der  Mann  lässt  nimmer  von  uns  die  entsetzlichen  Münde; 
Nein,  nachdem  er  den  Köcher  gefasst  und  den  schrecklichen  Bogen, 
Wird  er  von  glänzender  Schwelle  herab  uns  senden  die  Pfeile, 
Bis  er  entseelt  uns  Alle:  so  lasst  uns  denken  des  Kampfes! 
Zücket  die  Schwerter  und  haltet  vor  Euch  als  Schilde  die  Tische 
Gegen  die  mordenden  Pfeile;  vereint  dann  stürmen  wir  alle 
Wider  ihn,  ob  wir  ihn  etwa  von  Thür  und  Schwelle  vertreiben." 

Das  prächtige  Motiv  des  einen ,  der  in  die  Kniee  gesunken 
ist  und  mit  beiden  Händen  schmerzerfüllt  nach  den  Wunden 
greift,  die  er  auf  dem  Rücken  bekommen  hat,  findet  sich  ähnlich 
wieder  bei  einer  der  schönsten  Jünglingsfiguren  unter  den 
Niobiden. 

Zum  eigenthümlichsten  aber  gehört,  durch  Neuheit  und 
Reichthum  der  Motive  überraschend,  die  grosse  Darstellung 
der  Westwand.  Hier  sah  man  einen  Kampf  zwischen  Griechen 
und  Amazonen  vorgeführt,  sodann  die  Schilderung  einer  be- 
lagerten Stadt  und  endlich  das  ausgedehnte  Bild  einer  Schlacht, 
die  an  der  linken  Ecke  durch  die  hochgeschnäbelten  Schiffe 
einer  gelandeten  Flotte  begrenzt  wird.  Man  kann  nicht  umhin, 
hier  an  die  Kämpfe  um  Troja  zu  denken.  „Kine  Flotte,  die 
ein  Griechenheer  gelandet  hat,  die  Schlacht,  die  sich  von  ihr 
bis  zu  den  Mauern  einer  Stadt  entspinnt,  ein  betagter  Herrscher, 
der  über  ihren  Zinnen  thront,  und  eine  schöne  Frau,  die,  an 
höchster  Stelle  eigenthümlich  hervorgehoben,  über  die  Reihen 
der  Vertheidiger  hinwegblickt,  erwecken,  zumal  wenn  man  von 
den  Scenen  der  Odyssee  herkommt,  die  Vorstellung,  dass  der 
trojanische  Sagenkreis  zu  Grunde  liege,  wie  denn  der  Geist, 
der  in  dem  Ganzen  herrscht,  unläugbar  in  die  Stimmung  einer 
bildlichen  Ilias  versetzt."  Wenn  auch  einzelne  Züge  der 
Dichtung  nicht  genau  entsprechen,  so  darf  man  sich  doch,  wie 
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ich  glaube,  deshalb  keinem  Zweifel  hingeben,  weil  die  grie- 
chische Kunst,  wie  sich  schon  am  Panathenäen-Zuge  des  Par- 
thenon herausstellt,  ihre  poetische  Freiheit  sich  stets  zu  wahren 
weiss.  Jedenfalls  ergreift  uns  schon  aus  den  leichten  mit- 
getheilten  Skizzen  in  voller  Lebendigkeit  der  Geist  eines 
Schlachtgesangs  der  Ilias.  Auch  hier  wird  auf  ein  berühmtes 
Vorbild  des  Polygnot,  seine  lliupersis  hingewiesen.  Auch  die 
Nordwand  enthielt  unter  ihrem  reichen  Reliefschmuck  als  das 
bedeutsamste  Bildwerk  eine  ausführliche  und  ergreifende  Dar- 
stellung der  Leukippidensage,  des  Raubes  der  beiden  Töchter 
des  Leukippos,  Hilaira  und  Phöbe,  durch  die  Dioskuren  Kastor 
und  Pollux.  Auch  diese  Scene  hatte  bekanntlich  Polygnot  in 
einem  Wandgemälde  geschildert.  Fügen  wir  endlich  hinzu,  dass 
an  der  am  meisten  zerstörten  Ostseite  Thaten  des  Theseus 
und  vielleicht  auch  des  Perseus  dargestellt  waren,  so  ist  das 
Wichtigste  von  dieser  erstaunlich  reichen  Decoration  berührt. 

Voll  dramatischer  Spannung  ist  die  Schilderung  der 
ausserordentlichen  Schwierigkeiten,  welche  der  Transport  dieser 
zahlreichen  Blöcke  von  der  steilen  Höhe  bis  an  die  Küste, 
und  sodann  noch  die  nicht  minder  schwierige  Einschiffung 
derselben  verursachte.  Musste  doch  eine  Strasse  gebaut 
werden,  die  in  grossen  Windungen  die  steilen  Abhänge  bis 
zu  den  tiefen  Schluchten  und  zum  Meeresufer  hinabzog.  Dank 
der  Umsicht  und  Ausdauer  aller  Betheiligten  wurden  die 
reichen  Kunstschätze  glücklich  geborgen  und  gelangten  wohl- 
behalten in  die  Depots  der  kaiserlichen  Museen  nach  Wien. 
Wir  rufen  den  kühnen  Forschern  ein  freudiges  Glückauf  ent- 
gegen und  hoffen,  dass  dies  nur  der  Anfang  einer  Reihe 
weiterer  Erwerbungen  sein  möge,  durch  welche  die  Lücken 
im  Kunstbesitz  der  schönen  Kaiserstadt  ausgefüllt  zu  werden 
bestimmt  sind. 
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'jT.n  einem  grossen  Foliobande  liegt  eine  künstlerisch-literarische 
Publication  vor  uns,  die  an  klassischer  Gediegenheit  und 
vornehmer  Pracht  in  der  deutschen  Literatur  bis  jetzt  kaum 
ihres  Gleichen  hat.  Und  sie  bringt  uns  in  die  grauen  Winter- 
nebel des  Nordens  einen  Gruss  aus  dem  sonnigen  Hellas  in 
der  Nachbildung  einer  Reihe  von  Kunstwerken,  in  welchen 
die  griechische  Schönheit  der  vollendeten  Kunstepoche  aus  den 
Zeiten  Alexanders  des  Grossen  mit  unvergleichlichem  Reiz 
uns  entgegentritt.  Wer  in  den  letzten  Jahren  Gelegenheit 
hatte,  die  Schätze  der  Berliner  Museen  zu  mustern,  der  fand 
in  den  unterirdischen  kellerartigen  Räumen,  in  welchen  dort 
leider  immer  noch  die  wundervollen  Sammlungen  antiker  Klein- 
kunst eingesperrt  sind,  eine  Reihenfolge  in  Thon  gebrannter 
griechischer  Figürchen,  welche  den  vollendeten  Zauber  helleni- 
scher Anmuth  athmen,  obendrein  aber  durch  die  trefflich  er- 
haltene Bemalung  in  satten  und  doch  milden  Farben  uns  die 
wichtigsten  Aufschlüsse  über  den  Charakter  der  antiken  Poly- 
chromie  gewähren.  Diese  Figürchen  stammen  sämmtlich  aus 
den  erst  seit  1873  aufgedeckten  Gräbern  von  Tanagra  in 
Böotien.  Sie  geben  uns  einen  hohen  Begriff,  wenn  auch 
vielleicht  nicht  von  der  Kunstfertigkeit,  so  doch  von  dem 
Kunstsinn  der  alten  Tanagräer,  und  sind  wohl  geeignet,  den 
alten  sprichwörtlichen  Spott  über  die  Böotier  zu  Schanden  zu 
machen. 

Kaum  waren  die  ersten  dortigen  Funde,  wie  es  scheint  zu- 
fällig, gemacht  worden,  so  erregte  die  hohe  Schönheit  mancher 
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dieser  Werke  ein  solches  Aufsehen,  dass  die  öffentlichen 
Museen  wie  die  Privatliebhaber  im  Wetteifer  sich  diese  Kost- 
barkeiten streitig  zu  machen  suchten.  Berlin  war  so  glücklich, 
eine  Reihe  der  schönsten  dieser  Werke  zu  erwerben,  andere 
gelangten  in  die  Museen  von  London  und  Paris,  und  selbst 
das  kleine  Zürich  darf  sich  rühmen,  in  der  Sammlung  seiner 
Universität  mehrere  dieser  ausgezeichneten  Arbeiten  zu  be- 
wahren. Ausserdem  ist  eine  Anzahl  in  verschiedene  Privat- 
sammlungen verstreut  worden.  Wie  die  Wiener  Akademie 
der  Wissenschaften  eine  Gesammtpublication  der  griechischen 
Grabreliefs  vorbereitet  —  ein  Unternehmen,  über  welches  wir 
mehrmals  öffentlich  berichtet  haben  —  so  hat  das  kaiser- 
lich deutsche  archäologische  Institut  nicht  blos  eine  Sammlung 
der  römischen  Sarkophag-Reliefs,  sondern  auch  ein  umfassen- 
des Werk  über  die  antiken  Terracotten  in  Angriff  genommen 
—  Arbeiten  welche  wegen  ihres  klassischen  allgemein  giltigen 
Inhalts,  weit  über  die  Kreise  der  Fachgenossen  hinaus,  die 
gesammte  gebildete  Welt  berühren.  Denn  wenn  irgendwo,  so 
zeigt  sich  hier  wieder,  selbst  bei  den  Werken  der  Kleinkunst 
und  der  kunstgewerblichen  Production,  der  wunderbare  Zauber, 
der  uns  aus  Allem  anweht,  was  griechischer  Geist  erdacht  und 
griechische  Hand  geschaffen  hat,  und  wenn  wir  in  den  Mühen 
und  Kämpfen  des  Lebens  ermatten  wollen,  wenn  dunkle 
Wolken  aufsteigen,  um  den  Glanz  rein  menschlicher  Cultur  zu 
trüben,  so  erquicken  und  stärken  wir  uns  an  jedem  goldenen 
Sonnenstrahl,  der  aus  den  entlegenen  Zeiten  hellenischer  Kunst- 
blüthe  in  unsere  Tage  fällt. 

Und  solch  ein  Sonnenstrahl,  erwärmend,  erquickend  und 
belebend,  ist  das  köstliche  Werk,  welches  vor  uns  liegt.  Mit 
Recht  hat  man  nicht  noch  jahrelang  damit  warten  wollen,  bis 
jene  Gesammtpublication  ans  Licht  treten  kann;  man  hat  viel- 
mehr eine  kleine  Auswahl  des  Schönsten  und  Vollendetsten 
unter  jenen  berühmten  Thonfigürchen  gleichsam  als  Probe  vor- 
ausgesandt, und  einer  unserer  feinsinnigsten  Archäologen,  unter- 
stützt von  tüchtigen  künstlerischen  Kräften,  hat  die  Herausgabe 
in  einer  Weise  bewerkstelligt,  welche  auch  nicht  dem  leisesten 
Wunsche  mehr  Raum  lässt,  und  in  vollendeter  künstlerischer 
und  typographischer  Schönheit  ihres  Gegenstandes  würdig  ist. 
Auf  17  Tafeln  sind  diese  reizvollen  Werke  mit  grösster  Treue 
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und  mit  eindringendem  Verständniss  dargestellt,  die  Zeichnungen 
und  Aquarelle  nach  den  Originalen  von  Ludwig  Otto  ausge- 
führt, die  zwölf  farbigen  Blätter  in  der  Anstalt  von  Otto 
Troitzsch  in  Berlin  in  einer  Weise  hergestellt  worden,  dass 
man  die  Originale  selbst  zu  sehen  glaubt  und  Vollkommneres 
durch  den  Farbendruck  bis  jetzt  nicht  erreicht  worden  ist.  Die 
übrigen  fünf  Tafeln  enthalten  in  Radirungen  von  Deininger 
in  München  eben  so  musterhafte  Nachbildungen  der  gezeichneten 
Blätter,  die  von  A.  Salmon  in  Paris  auf  chinesischem  Kupfer- 
druckpapier mit  grösster  Zartheit  zur  Erscheinung  gebracht  sind. 
Rechnet  man  dazu  den  ebenfalls  durch  vornehme  Pracht  und 
gediegene  Schönheit  ausgezeichneten  Einband  von  G.  Fritzs'che 
in  Leipzig,  so  sieht  man,  dass  die  Verlagshandlung  weder  Mühe 
noch  Opfer  gescheut  hat,  um  dem  Werk  eine  seinem  inneren 
Werth  entsprechende  Ausstattung  zu  geben. 

Der  Text,  in  eben  so  sachgemässer  als  anziehender  Weise 
geschrieben,  bringt  eine  historische  Einleitung  über  Tanagra, 
berichtet  dann  über  die  Ausgrabungen,  charakterisirt  mit  fein 
abwägender  Hand  diese  kleinen  Kunstwerke  und  fügt  alles  zu 
ihrer  Erklärung  Erforderliche  bei.  Die  Aufdeckungen  der 
Tanagräischen  Gräber  sind  seit  vier  Jahren  mit  solcher  Energie 
betrieben  worden,  dass  man  wohl  mehrere  tausend  Gräber 
bereits  geöffnet  hat.  Leider  sind  diese  Unternehmungen  fast 
nur  durch  Privatleute  in  Speculation  auf  Gewinn  betrieben 
worden,  und  da  die  Nachfrage  dort  nur  auf  diese  kostbaren 
bemalten  Figürchen  gerichtet  war,  so  hat  man  alles  Andere 
wenig  beachtet  und  namentlich  einfache  antike  Vasen  zu 
Hunderten  zerschlagen.  Ein  weiterer  Nachtheil  dieses  Ver- 
fahrens besteht  in  dem  Mangel  zuverlässiger  Fundberichte. 
Doch  hat  die  Athenische  archäologische  Gesellschaft  einige 
Ausgrabungen  in  planvoller  wissenschaftlich  geleiteter  Weise 
unternommen,  über  welche  die  Berichte  dem  Herausgeber  vor- 
gelegen haben. 

Die  Gräber  sind  demnach  von  sehr  verschiedener  Art  und 
Anlage,  theils  in  den  Felsen  gehauen,  theils  aus  dem  Thon- 
boden ausgegraben,  theils  aus  Quadern  aufgemauert,  meist 
länglich,  selten  quadratisch,  und  dann  nur  klein,  um  die  ver- 
brannten Reste  aufzunehmen.  Sie  sind  mit  horizontalen,  dach- 
förmigen oder  auch  gebogenen  Thonplatten  bedeckt,  deren 
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man  meistens  acht,  seltener  elf  zu  verwenden  pflegte.  Sie  ent- 
halten ausser  diesen  Thonfigürchen  bemalte  und  schwarz  glasirte 
Vasen,  Thonlampen,  Glasgefässe,  Geräthschaften  verschiedener 
Art,  Schmucksachen,  auch  Muscheln.  Was  die  uns  zumeist 
interessirenden  Thonfigürchen  betrifft,  so  sind  sie  durchweg  von 
sehr  massigem  Umfang,  die  gröbsten  kaum  über  30  Ctm.  hoch. 
Die  schönsten  unter  ihnen  bewegen  sich  um  20  Ctm.  Sie 
wurden  hohl  geformt  und  zeigen  auf  der  Rückseite  meist  die 
OefFnung  zum  Brennen,  die  bisweilen  wohl  geschlossen  wurde. 
Im  Allgemeinen  ist  die  Rückseite  nur  in  den  seltensten  Fällen 
mit  annähernd  gleicher  Sorgfalt  behandelt,  und  da  aus  der 
Wirkung  dieser  Werke  geschlossen  werden  muss,  dass  sie  für 
einen  etwas  erhöhten  Standpunkt  berechnet  waren,  so  möchte 
man  für  sie  eine  Aufstellung  an  der  Wand  auf  einem  Gesims 
annehmen,  um  den  Wohnräumen  dadurch  einen  heiteren  Schmuck 
zu  verleihen.  Man  hat  dann  den  Verstorbenen  auch  die  letzte 
Wohnung  mit  diesen  zierlichen  Werken  ausstatten  wollen,  in- 
dem man  sie  ihnen  mit  ins  Grab  gab.  Das  technische  Ver- 
fahren bei  der  Herstellung  war  dieses,  dass  man  die  Figürchen 
in  Hohlformen  presste  und  sie  nachher  aus  freier  Hand  über- 
arbeitete. Die  Spuren  des  Modellirholzes  sind  noch  deutlich 
zu  erkennen  und  geben  diesen  Arbeiten  den  Reiz  individueller 
künstlerischer  Behandlung.  Und  wenn  man  selbst  bei  den 
feinsten  dieser  Arbeiten  Wiederholungen  derselben  Form  findet 
so  erhalten  sie  meist  durch  kleine  Aenderungen  in  der  Haltung 
des  Kopfes  oder  der  Hände  oder  durch  verschiedenartiges  Bei- 
werk immer  wieder  ein  individuelles  Gepräge.  Unter  den  ge- 
ringeren Sorten  kommen  sogar  zahlreiche  Wiederholungen  vor. 
Was  die  stilistische  Behandlung  betrifft,  so  sind  die  verschiedenen 
Entwicklungsstufen  der  griechischen  Kunst,  von  den  ältesten 
Zeiten  einer  noch  streng  orientalisirenden  Auffassung  bis  zur 
vollendeten  Kunstblüthe,  in  den  Grabfunden  vertreten.  Es  fehlt 
auch  nicht  an  den  sogenannten  Papades,  jenen  puppenarligen 
karikirten  Figürchen  von  fast  kindischer  Rohheit,  die  man  in- 
dess  darum  nicht  als  hochalterthümlich  aufzufassen  haben  wird, 
da  für  solche  Kinderspielsachen  eine  primitive  Formenwelt  oft 
sehr  lange  in  l'ebung  bleibt. 

Der  Werth  dieser  Publication  beruht  aber  darauf,  dass 
alles  bloss  in  antiquarischer  oder  kunstgeschichtlicher  Hinsicht 
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Interessante  ausgeschlossen  ist  und  nur  solche  Werke  zur  Dar- 
stellung gelangten,  in  welchen  griechische  Schönheit  sich  am 
reinsten  ausgeprägt  findet.  Selbst  das  humoristische  Genre  ist 
deshalb  ausgeschlossen  worden,  obwohl  es  durch  die  Figuren 
von  Silenen  und  Panisken,  sowie  durch  Scenen  des  täglichen 
Lebens  vertreten  ist.  Wir  erinnern  an  jene  drollige  Gruppe 
eines  höchst  ehrbar  dasitzenden  griechischen  Biedermannes,  der 
ruhig  sein  Haupt  den  Händen  des  Haarkünstlers  überlässt  — 
eine  Scene,  die  man  in  Hunderten  von  Varianten  heute  noch 
in  den  offenen  Barbierläden  des  'Südens  beobachten  kann, 
oder  an  jene  Frau,  die,  vor  einem  Backofen  sitzend,  auf  das 
Garwerden  der  Brote  wartet,  oder  an  jenen  gemüthlichen 
Philister,  der  mit  Eifer  sich  auf  dem  Feuerrost  eine  Speise  be- 
v  reitet.  Was  uns  hier  in  vollkommenen  Nachbildungen  geboten 
wird,  sind  vielmehr  Einzelgestalten  von  so  edler  Schönheit, 
dass  man  oft  kaum  zu  unterscheiden  vermag,  ob  man  es  mit 
Göttinnen  oder  mit  einfach  menschlichen  Persönlichkeiten  zu 
thun  hat.  Einmal  finden  wir  Artemis  (Tafel  17)  im  kurzen 
dorischen  Chiton,  von  einem  sich  anschmiegenden  Jagdhunde 
begleitet.  Sodann  kommen  vier  herzige  Eroten  vor  nach  Kinder- 
art in  den  lebendigen  Bewegungen  des  Ballspiels  (Tafel  4  und  5). 
Wo  wir  Frauengestalten  begegnen,  deren  Oberkörper  unver- 
hüllt ist,  dürfen  wir  mit  Bestimmtheit  auf  Nymphen  oder  Musen 
schliessen,  wie  denn  die  schöne  Jungfrau  auf  Tafel  1 1  noch 
ausserdem  durch  die  komische  Maske  in  ihrer  Hand  als  Muse 
der  Komödie  bezeichnet  ist.  Völlig  verhüllt  dagegen  zeigt 
sich  einmal  Aphrodite  mit  dem  Apfel  in  der  Hand,  den  sie 
aufmerksam  betrachtet  (Tafel  1 3),  eine  Gewandfigur  von  hoheit- 
voller Anmuth. 

Im  übrigen  haben  wir  es  meistens  mit  Erscheinungen  der 
Wirklichkeit  zu  thun,  aber  allerdings  einer  durch  edelste  Sitte 
und  den  Hauch  vollendeter  Kunst  zum  Ideal  verklärten  Wirk- 
lichkeit. Wir  wollen  nicht  blos  von  jener  jugendlichen  Knöchel- 
spielerin auf  Tafel  0  sprechen,  oder  von  jenem  ebenfalls  am 
Boden  kauernden  Mädchen  mit  Beutel  und  Rolle  in  den  Händen, 
die  wahrscheinlich  auch  in  einem  Spiel  begriffen  ist  (Tafel  7), 
sondern  von  einer  Anzahl  stehender  oder  sitzender  Frauen  und 
Mädchen,  die  nur  durch  gewisse  leise  Veränderungen  in  Tracht 
und  Haltung  eine  ganze  Stufenreihe  verschiedener  Momente 
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in  Ausdruck  und  Stimmung  darstellen.  Bisweilen  ist  es  ein 
träumerisches  Sinnen,  das  mehr  einem  süssen  Selbstvergessen 
als  einer  schmerzlichen  Wehmuth  angehört;  dann  wieder  ein 
helles  klares  Aufblicken  in  heiterer  Jugendlust ;  besonders  schön 
jene  mit  träumerisch  gesenktem  Köpfchen  dastehende  Jung- 
frau, die  in  holder  Lässigkeit  die  Hände  zusammenlegt.  Un- 
vergleichlich ist  der  Reiz  der  Gewandung,  bei  welcher  durch 
die  einfachsten  Mittel  einer  volleren  oder  einfacheren  Drapirung 
die  verschiedensten  Charaktere  in  der  Abstufung  von  jung- 
fräulicher Anmuth  und  matronaler  Würde  ausgedrückt  sind.  Es 
schwebt  ein  echt  griechisches  Ethos  wie  der  Hauch  einer  reineren 
psychischen  Atmosphäre  über  diesen  Gestalten.  Man  sieht 
wieder,  dass  nichts  vielleicht  geeigneter  ist,  uns  den  lebendigen 
Eindruck  von  der  edlen  menschlichen  Gesittung  des  vollendeten 
Griechenthums  zu  geben,  als  diese  Tracht,  die  wie  eine  wohl- 
lautende Musik  die  Formen  des  Körpers  umfliesst  und  welche 
die  einzelne  Persönlichkeit  selbst  zum  Ausdruck  ihres  Wesens 
verwerthete,  während  bei  uns  Modernen  Alles  in  der  Hand 
des  Schneiders  liegt.  Und  wir  sehen  hier  die  griechische 
Frauentracht  in  ihrer  vollen  Wirklichkeit  mit  dem  mantelartigen 
Himation,  das  die  Formen  züchtig  verhüllt  und  zugleich  an- 
muthig  verräth,  mit  den  goldenen  Säumen  der  Gewänder,  mit 
den  fein  abgetönten  Farben,  in  welchen  ein  mildes  Blau  und 
Rosa  die  Hauptrolle  spielen,  mit  dem  ebenfalls  goldgeränderten 
Fächer,  dem  flachen  deckelartigen,  in  eine  Spitze  auslaufenden 
wunderlichen  Hütchen  und  den  gelben  Schuhen  mit  rother 
Randsohle,  wie  sie  noch  jetzt  die  Frauen  in  Griechenland  tragen. 
Dabei  sind  die  nackten  Theile  mit  feinem  Gefühl  in  zarten 
Fleischtönen  durchgeführt,  und  das  rothblonde  Haar  sowie  die 
blauen  Augen  vollenden  den  farbigen  Reiz  dieser  kleinen 
Meisterwerke.  Wo  die  Figürchen  ruhend  dargestellt  sind,  da 
bildet  ein  Felsen  den  Sitz,  wodurch  dann  die  Einzelerscheinung 
dem  täglichen  Culturleben  gleichsam  entrückt  und  in  eine 
ideale  Naturumgebung  gehoben  wird.  Man  kann  sich  kaum 
lieblichere  Idyllen  denken  als  solche  poetische  Erscheinungen, 
wie  namentlich  jene  Jungfrau  auf  Tafel  15,  die  sich  von  einem 
auf  ihre  Schulter  geflatterten  Täubchen  liebkosen  lässt. 

Wie  aus  mancher  Flüchtigkeit  und  selbst  aus  gewissen 
formalen  Verstössen  in  der  Ausführung  hervorgeht,  haben  wir 
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es  hier,  wie  bei  den  Tausenden  antiker  Vasen,  nicht  mit 
Werken  der  hohen  Kunst,  sondern  des  Kunsthandwerks  zu 
thun.  Aber  je  tiefer  wir  aus  den  Quellen  des  Alterthums 
schöpfen,  je  mehr  wir  in  die  antik  griechische  Welt  eindringen, 
desto  voller  strömt  als  Erneuung  und  Erfrischung  unseres 
Lebens  der  Bronn  eines  ewig  jugendfrischen  Daseins.  Wir 
zweifeln  nicht,  dass  auch  die  heutige  Kunst  und  das  Kunst- 
gewerbe von  diesen  neuerschlossenen  Schätzen  Gewinn  ziehen 
werden.  Für  unsere  ästhetischen  Anschauungen  sind  diese 
Werke  deshalb  schon  von  hohem  Werth,  weil  sie  die  frühere 
Theorie  von  der  abstracten  Earblosigkeit  der  Skulptur  glänzend 
besiegen  und  uns  zum  ersten  Mal  einen  vollen  und  reichen 
Eindruck  griechischer  Polychromie  gewähren.  Zwar  hat  die- 
selbe bei  Werken  aus  gebranntem  Thon  und  von  kleinem 
Maassstab  gewiss  andere  Gesetze  befolgt,  als  bei  lebensgrossen 
Arbeiten  in  Marmor.  Indess  wollen  wir  nicht  vergessen,  dass 
nicht  blos  alterthümliche  Werke  monumentaler  Decoration, 
wie  die  Metopen  von  Selinunt  und  die  Giebelgruppen  von 
Aegina,  Farbenspuren  zeigen,  sondern  dass  ein  farbiger  Ueber- 
zug  auch  bei  selbständigen  Arbeiten  der  entwickelten  Kunst, 
wie  z.  B.  der  Augustus-Statue  aus  der  Villa  der  Livia,  entdeckt 
wurde.  Aber  eine  so  vollsändige  polychrome  Wirkung,  wie  sie 
hier  in  vielen  Beispielen  vorliegt,  ist  uns  noch  nicht  geboten 
worden.  So  wird  denn  dieses  Werk  nicht  bloss  der  Wissen- 
schaft, sondern  auch  der  praktischen  Kunstthätigkeit  wichtige 
Anregungen  und  Aufschlüsse  bieten,  allen  Freunden  griechischer 
Schönheit  aber  eine  Fülle  von  köstlichem  Genuss  gewähren. 


XV.  I.Qt.L»,  kutm»,-rke  und  Künstirr. 
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Ein  Pompeji  der  altchristlichen  Zeit. 
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A^V^enn  w'r  an  ers*en  christlichen  Jahrhunderte  denken, 
so  schwebt  uns  vor  Augen  das  Bild  der  Katakomben 
Roms,  jener  unscheinbaren  dunklen  Grüfte,  aus  deren  Schoosse 
das  junge  Christenthum,  gestärkt  durch  den  Opfertod  seiner 
Märtyrer,  zum  Sieg  über  die  Welt  des  Heidenthums  hervor- 
schreiten sollte.  Wie  düster  sind  die  labyrinthischenWindungen 
dieser  Todtenstätten ,  wie  spärlich,  wie  bescheiden  ist  ihr 
Schmuck,  wie  ernst  ihr  Eindruck,  verglichen  mit  den  prunk- 
voll überladenen  Staatsbauten,  den  Amphitheatern,  Thermen, 
Triumphbogen,  Palästen  der  späten  Cäsarenzeit!  Wir  glauben 
in  ihnen  den  Ausdruck  jener  strengen  Innerlichkeit,  jener 
schlichten  Kraft  und  Tiefe,  jener  Ilerzensdemuth  zu  empfinden, 
welche  das  Reich  des  glänzenden  aber  hohlen  Scheins  zu  ver- 
nichten berufen  war.  Aber  diese  wichtigen  Cultusstätten  der 
ältesten  christlichen  Zeit  geben  uns  doch  nur  ein  einseitiges 
Bild  vom  Leben  des  Urchristenthums,  und  erst  den  Bemühungen 
des  Cavaliere  de  Rossi  sollte  es  in  unsern  Tagen  gelingen,  durch 
gründliche  Erforschung,  namentlich  der  inschriftlichen  Denk- 
male jener  Zeit  uns  eine  umfassendere  Kenntniss  der  socialen 
Zustände  der  ersten  Christengemeinden  Roms  zu  verschaffen. 

Zu  diesen  werthvollen  Ergebnissen  gelehrter  Untersuchung 
hat  sich  nun  eine  Reihe  der  merkwürdigsten  Entdeckungen  ge- 
sellt, die  uns  mit  voller  Anschaulichkeit  mitten  in  das  Leben 
der  ersten  christlichen  Jahrhunderte  versetzen.  Ein  französischer 
Alterthumsforscher,  Graf  Melchior  de  Vogüe,  hat  die  bis  jetzt 
wenig   betretenen    und   kaum   untersuchten   Gegenden  von 
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Central- Syrien  durchwandert  und  dort  auf  einem  Flächen- 
raum von  dreissig  bis  vierzig  Quadratmeilen  bedeutende  Ueber- 
reste  von  über  hundert  Städten  und  kleineren  Ortschaften  an- 
getroffen, welche  in  ihren  Gebäuden  fast  vollständig  erhaltene 
Zeugnisse  von  der  Cultur  der  ersten  christlichen  Jahrhunderte 
uns  vor  Augen  stellen.  In  einem  umfangreichen  Kupferwerke, 
das  durch  Reichthum  des  Inhalts  und  gediegene  Schönheit  der 
Ausführung  fesselt,  haben  wir  die  Ergebnisse  dieser  Unter- 
suchungen vor  uns,  und  wir  wandern  im  Geiste  über  das  wohl- 
erhaltene Pflaster  jener  kleinen  engen  Gassen,  zwischen  stattlichen 
steinernen  Wohnhäusern,  mit  ihren  Arcaden  und  Höfen,  Kirchen. 
Kapellen  und  Gräberstätten  dahin,  ganz  so  wie  in  Pompeji, 
nur  dass  die  Structur  dieser  Gebäude,  solider  als  die  meisten 
pompejanischen ,  viel  vollständiger  noch  vorhanden  ist  als  in 
jener,  aus  der  Asche  des  Vesuvs  hervorgegrabenen  Römerstadt. 
Und  auch  hier  war  es  eine  Art  vulcanischer  Eruption,  das  sieg- 
reiche Eindringen  der  muhamedanischen  Horden,  welches  diese 
Stätte  altchristlicher  Cultur  mit  Verödung  heimgesucht  und  mit 
der  Asche  der  Vergessenheit  überschüttet  hat.  Denn  wohin 
der  verheerende  Samum  des  Islam  drang  —  nur  Sicilien  und 
Spanien  bilden  eine  Ausnahme  — ,  da  verdorrte  unter  seinem 
fanatischen  Gluthhauch  der  frische  Quell  der  Civilisation,  und 
so  breiteten  sich  denn  auch  im  inneren  Syrien  über  die  Stätten, 
welche  noch  jetzt  nach  mehr  als  tausend  Jahren  die  Spuren 
eines  hoch  entwickelten  Culturlebens  bewahrt  haben,  weithin 
die  öden  Steppen  der  Wüste  aus,  die  nur  der  Nomade  mit 
seinen  Heerden  oder  der  räuberische  Beduine  auf  flüchtigem 
Ross  durchschweift.  Als  die  Schaaren  des  Islam  in  das  Land 
einbrachen,  begann  jener  Zustand  der  Gesetzlosigkeit  und  Un- 
sicherheit, unter  welchem  die  blühenden  Gefilde  verödeten,  die 
früher  so  dichte  Bevölkerung  sich  /erstreute  und  allmählich  ver- 
schwand. Kaum  eine  Hand  ist  seitdem,  sei  es  um  zu  erhalten, 
sei  es  um  zu  zerstören,  an  die  Denkmäler  gelegt  worden;  ver- 
lassen, preisgegeben  von  ihren  Bewohnern,  haben  sie  in  ihrer 
gediegenen  Steinconstruction  den  Jahrhunderten  getrotzt,  und 
wenn  nicht  die  Erschütterungen  der  in  jenen  Gegenden  so 
häufigen  Erdbeben  manches  Dach  gestürzt,  manche  Mauer  zer- 
rissen, manche  Säule  zerbrochen  hätten,  so  würde  kaum  eine 
Spur  von  Zerstörung  zu  beklagen  sein.    Diesem  Zustande  von 
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Verlassenheit  und  Verödung,  der  so  ergreifend  mit  dem  Reich- 
thum, dem  Glanz  und  der  monumentalen  Gediegenheit  der  zahl- 
losen Gebäude  contrastirt,  verdankt  der  heutige  Forscher  die 
Thatsache  einer  fast  vollständigen  I'j-haltung  von  Denkmälern, 
wie  sie  in  solcher  Fülle  und  Eigentümlichkeit  der  Boden  der 
alten  Welt  kaum  irgendwo  noch  darbietet. 

Die  Gegenden,  welche  Graf  de  Vogüe  uns  erschlossen  hat, 
bilden  den  inneren  Theil  von  Syrien,  der  einerseits  von  den 
Küstenländern,  andererseits  von  der  Wüste  begrenzt  wird. 
Die  Denkmäler  liegen  in  zwei  gesonderten  Gruppen ,  von  denen 
die  südliche  die  Landschaft  des  Hauran,  die  alten  Provinzen 
Auranitidis,  Batanaea,  Trachonitis,  und  ein  Stück  von  Ituraea 
umfasst,  die  nördliche  von  jenem  Dreieck  umschlossen  wird, 
dessen  Spitzen  die  Städte  Antiochien,  Aleppo  und  Apamea 
bezeichnen.  Die  nördliche  Gruppe  bietet  den  grössten  Reich- 
thum an  gleichartigen  wohl  erhaltenen  Denkmälern,  die  südlicht: 
die  des  Hauran,  bewahrt  die  ältesten  und  originellsten  Anfänge 
altchristlicher  Kunst.    Beginnen  wir  mit  der  letzteren. 

Im  Hauran  hat  die  Natur  den  Architekten  auf  die  einfach- 
sten, aber  zugleich  solidesten  Hülfsmittel  der  Construction  be- 
schränkt. Indem  sie  in  dem  baumlosen  Lande  ihm  das  Holz 
zum  Bauen  verwehrte  und  nur  das  schwer  zu  bearbeitende 
Material  des  Granits  darbot,  zwang  sie  ihn  zu  einer  überaus 
einfachen  Construction,  deren  Hauptelement  der  Bogen  ist. 
Reihen  von  Rundbögen,  die  bisweilen  flachgedrückten  Korb- 
bögen ähnlich  sehen,  erheben  sich  in  dichten  Intervallen  auf 
schmucklosen  Pfeilern.  Sie  tragen  auf  emporgeführten  Quer- 
mauern die  grossen  Steinplatten  der  Decke,  welche  in  diesen 
holzarmen  Gegenden  zugleich  die  Rolle  des  Daches  spielt. 
Häufig  legt  man,  um  die  Zwischenräume  etwas  weiter  nehmen 
zu  können,  weit  vorragende  Kragsteine  über  die  Bögen,  um 
ein  besseres  Auflager  für  die  Deckplatten  zu  gewinnen.  W«> 
engere  Räume,  seien  es  Nebenschiffe ,  F.mporen  oder  unterge- 
ordnete Gemächer  zu  bedecken  sind,  bedarf  es  nicht  einmal 
des  Bogens;  in  solchen  Fällen  genügt  es,  die  Kragsteine  un-  . 
mittelbar  auf  die  Pfeiler  zu  legen  und  darüber  die  Deckplatten 
auszubreiten.  Es  versteht  sich  von  selbst,  dass  dieses  Construc- 
tionsprineip  seine  zwingende  Rückwirkung  auf  die  Planform 
dieser  Gebäude  ausübt.    Sie  bestehen  aus  lauter  verhältniss- 
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massig'  schmalen,  oft  lang  gestreckten  Räumen,  ähnlich  den 
galerieartigen  Sälen  der  Paläste  von  Niniveh;  nur  dass  die  Um- 
fassungsmauern mit  Strebepfeilern  verstärkt  sind,  die  jedoch 
nicht  nach  aussen  vorspringen,  sondern  nach  antiker  Sitte  im 
Innern  sich  als  stark  vorspringende  Wandpfeiler  kund  geben. 
Aus  dem  angewandten  Material  geht  ferner  auch  die  knappe, 
sparsame  Ornamentik  dieser  Bauten  hervor. 

Wo  es  dagegen  galt,  grössere  Räume  zu  bedecken,  da 
griff  man  zum  Kuppelgewölbe;  da  aber  rechtwinklige  Plan- 
formen dem  einfachen  Sinne  dieses  Landes  vorzugsweise  zu- 
sagten, so  kam  man  früh  auf  die  wichtige  Neuerung,  die 
Kuppel  durch  zwickeiförmige  Gewölbstücke,  sogenannte  Pen- 
dantivs,  mit  dem  quadratischen  Grundriss  zu  verbinden,  eine 
Krßndung,  die  nachmals  in  dem  grossartigsten  Kuppelbau  der 
altchristlichen  Welt,  der  Sophienkirche  zu  Constantinopel ,  den 
Sieg  über  alle  verwandten  Kuppelconstructionen  des  klassischen 
Alterthums  davontragen  sollte.  Fügen  wir  noch  hinzu,  dass  an 
all  diesen  Gebäuden  nur  wenige  Fenster,  und  diese  in  der 
Regel  an  den  schmalen  Schluss wänden  angebracht  sind,  so 
haben  wir  ein  Gesammtbild  dieser  schlichten,  verständigen, 
selbst  etwas  nüchternen,  aber  praktischen  und  dauerhaften 
Monumente,  in  denen  derselbe  Hang  zum  Empirischen,  Ratio- 
nalen vorherrscht,  der  die  Theologen  der  antiochenischen 
Schule,  einen  Dorotheus  und  Lucianus,  Eusebius  von  Emisa. 
Diodorus  von  Tarsus  und  Theodorus  Mopsuestenus  zu  Vertretern 
einer  strengkritischen,  grammatisch-historischen  Exegese  machte. 

Ein  anderes,  aber  nicht  geringeres  Interesse  bieten  die 
Denkmäler  der  nördlichen  Gruppe.  Hier  erheben  sich  noch 
jetzt  zahllose,  wohl  zusammenhängende,  fast  völlig  erhaltene 
Zeugnisse  des  blühenden  Zustandes,  in  welchem  diese  Provinzen 
sich  während  der  ersten  christlichen  Jahrhunderte  befanden,  wo 
die  Erbschaft  der  antiken  Bildung,  umgestaltet  und  neu  ver- 
wendet im  Geiste  des  jungen,  lebenskräftig  sich  ausbreitenden 
Christenthums,  in  unvergleichlicher  Fülle  auf  Schritt  und  Tritt 
das  Erstaunen,  die  Bewunderung  des  Wanderers  erregt. 
Schreitet  er  durch  diese  verödeten  Strassen,  die  verlassenen 
Höfe,  diese  Säulenhallen,  die  der  Weinstock  ungehindert  um- 
rankt, so  befällt  ihn  eine  Kmptindung,  wie  in  den  ausgestor- 
benen Strassen  Pompejis ;  er  glaubt  die  Bewohner  dieser  treff- 


Digitized  by  Google 


><>3 

lieh  erhaltenen  Häuser  jeden  Augenblick  zurückkehren  zu  sehen, 
so  lebendig  treten  die  Spuren  ihres  Waltens  vor  ihn  hin.  Und 
welch'  reges,  künstlerisches  Dasein  entfaltet  sich  in  diesen 
grossen,  aus  mächtigen  Quadern  errichteten  Häusern ,  mit  ihren 
Galerien,  Terrassen  und  Balconen,  ihren  Gärten  mit  steinernen 
Wcinpergolen ,  ihren  Pferdeställen,  Kellern  mit  steinernen  Wein- 
behältern, geräumigen  unterirdischen  Küchen  und  Weinkeltern. 
—  in  diesen  mit  Portiken  gesäumten  Plätzen  mit  geschmack- 
vollen Bädern  und  Versammlungshallen,  mit  Säulenkirchen, 
zierlichen  Kapellen,  weiten  Klosteranlagen  und  zahlreichen 
prächtigen  Grabdenkmälern!  Und  dass  wir  es  hier  ausschliess- 
lich mit  christlichen  Denkmalen  zu  thun  haben,  das  beweist 
das  Kreuz ,  welches  neben  dem  zahlreich  variirten  Monogramme 
Christi  fast  alle  Portale  bedeckt,  das  beweisen  die  häufigen 
Inschriften,  die  eine  chronologische  Kette  vom  zweiten  bis  zum 
sechsten  Jahrhundert  unserer  Zeitrechnung  bilden.  Diese  In- 
schriften, weit  entfernt  von  der  stolzen  Ruhmredigkeit  des 
römischen  Kaiserthums,  enthalten  nur  selten  Eigennamen,  da- 
gegen fast  immer  fromme  Sprüche,  Stellen  der  heiligen  Schrift, 
christliche  Symbole,  chronologische  Daten.  Die  Sentenzen 
athmen  den  gehobenen  Geist  jener  Zeit,  die  den  Sieg  des 
Christenthums  über  das  Ileidenthum  eben  erlebt  hatte,  von  der 
schön  gemeisselten  Stelle  des  Psalmisten  an  einem  reich  scul- 
pirten  Thürsturz  bis  zu  der  leicht  hingeworfenen  Inschrift,  mit 
welcher  ein  unbekannter  Maler  bei  der  Ausschmückung  eines 
Grabmals  seinen  Pinsel  an  der  benachbarten  Felswand  versucht 
hat,  indem  er  das  Monogramm  Christi  hinzeichnete  und  aus 
freudigem  Herzen  dabeisetzte:  TcVco  v.*/.*. 

Die  älteste  Inschrift  ist  ein  zu  Quennawät,  dem  antiken 
Canatha,  im  Ilauran  aufgefundenes  Decret  des  Königs  Agrippa, 
welches  gleichsam  den  Beginn  des  monumentalen  Schaffens  in 
diesen  Gegenden  bezeichnet,  da  es  den  Eingebornen  ihre  wilde 
Lebensweise  vorwirft  und  sie  zu  Werken  einer  höheren  Cultur 
aufruft.  Als  frühestes  Zeugniss  christlichen  Kuppelbaues  wird 
eine  Kapelle  in  Omm-es-Zeitun  hervorgehoben,  die  als  Datum 
ihrer  Entstehung  das  Jahr  282  trägt.  Die  späteren  Kirchen 
dieser  Gruppe  lassen,  bereits  die  Formen  der  Denkmäler  von 
Constantinopel,  von  S.  Sergius  und  Bacchus  ahnen;  so  dw 
Kirchen  des  heiligen  Georg  zu  Esra  vom  Jahr  510  und  die  Kathe- 
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drale  zu  Bosra  vom  Jahr  512.  In  der  nördlichen  Gruppe  be- 
gegnet uns  zunächst  eine  Anzahl  heidnischer  Grabdenkmäler, 
die  in  den  Felsen  gearbeitet  sind.  Das  früheste  trägt  als  Datum 
den  6.  April  130,  das  späteste  den  3.  März  324.  Damit  ver- 
schwinden die  heidnischen  Grabdenkmäler  in  diesen  Gegenden. 
Das  folgende  Jahr  bringt  das  erste  ökumenische  Concil  von 
Xicäa  und  mit  ihm  den  vollständigen  Sieg  und  die  Befestigung 
der  neuen  Lehre.  Kurz  darauf,  im  Jahre  331,  erbaut  in  Rfadi 
ein  Christ  Namens  Thalasis  sich  ein  Haus  und  lässt  auf  dessen 
Pforte  sein  Glaubensbekenntniss  mit  den  Worten  setzen:  Xptots 
ßoyjttei  tli  Äse?  jiivo?.  Derselbe  Ausruf  findet  sich  auf  einem 
Felsgrabe  zu  Häss,  welches  ein  Christ  Namens  Agrippa  für 
sich  und  seine  Frau  am  5.  Mai  378  vollenden  liess.  Die  Gräber 
zu  Dei'r-Sanbil  tragen  die  Daten  des  24.  August  399,  des  Jahres 
409  und  des  Juli  420,  das  von  Kherbet-Häss  wurde  am 
20.  April  430  vollendet.  Nicht  minder  bestimmt  sind  die  Daten 
der  Privathäuser,  die  in's  vierte,  fünfte  und  sechste  Jahrhundert 
hinein  reichen.  Christliche  Sprüche,  Symbole  und  Monogramme 
rinden  sich  in  der  Regel  an  ihren  Pforten  und  selbst  an  den 
Kapitalen  der  Säulen.  Bisweilen  hat  der  Künstler  seinen 
Namen  hinzugefügt  und  sich  ausdrücklich  als  tr/vtTrj;  bezeichnet. 
So  finden  wir  einen  Damas  den  29.  Januar  478,  einen  Domnos 
den  1.  August  431,  einen  Airamis  den  13.  August  510.  Auch 
der  Besitzer  des  Hauses  hat  manchmal  seinen  Namen  angeben 
lassen.  Dagegen  tragen  auffallenderweise  die  Kirchen  meistens 
weder  das  Datum  noch  Künstlernamen,  als  habe  ein  Gefühl 
christlicher  Demuth  die  Erbauer  abgehalten,  am  Hause  des 
Herrn  durch  solche  weltliche  Bezeichnungen  persönliche  Ver- 
hältnisse auszudrücken.  Das  letzte  Datum  ist  vom  Jahre  565. 
Ks  bildet  den  Abschluss  dieses  reichen  und  anziehenden  Capitels 
der  christlichen  Baugeschichte.  Kurz  darauf  hört  jede  Thätig- 
keit  eines  höher  civilisirten  Lebens  auf.  Die  Christen  ziehen 
sich  vor  den  gewaltthätigen  Schaaren  des  Islam  in  die  benach- 
barten grösseren  Städte  zurück;  das  Land  fällt  der  Verödung 
anheim,  und  seine  zahlreichen  christlichen  Denkmäler  gerathen 
in  völlige  Vergessenheit,  aus  welcher  nach  mehr  als  tausend 
Jahren  der  wissenschaftliche  Eifer  unserer  Zeit  sie  wieder  an's 
Licht  ziehen  sollte. 

Versuchen  wir  nun,  von  der  Anlage,  der  Construction  und 
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der  künstlerischen  Durchbildung  dieser  Monumente  nach  den 
vortrefflichen  Aufnahmen  dieses  ausgezeichneten  Prachtwerkes 
ein  genaueres  Bild  zu  gewinnen.  Die  ältesten  und  zugleich  origi- 
nellsten Denkmäler  finden  wir  in  der  Gruppe  des  Ilauran.  Dem 
zweiten  und  dritten  Jahrhundert  angehörend,  sind  sie  zum  Theil 
noch  als  heidnische  zu  betrachten.  So  vor  Allem  ein  Gebäude 
zu  Chaqqa,  in  welchem  de  Vogüe,  ob  mit  Recht,  eine  antike 
Basilika  vermuthet.  Es  ist  ein  dreischiffiger  Bau,  dessen  Grund- 
fläche ein  ungefähr  quadratisches  Rechteck  bildet.  Eine  Reihe 
von  grossen  Quergurtbögen ,  denen  im  Seitenschiff  und  der 
darüber  liegenden  Empore  kleinere  Bögen  entsprechen,  ruhen 
auf  dicht  gestellten  Pfeilern,  welchen  in  der  Umfassungsmauer 
stark  vorspringende  Wandpfeiler  correspondiren.  In  der  Längen- 
richtung sind  die  Pfeiler  durch  niedrige  Arcadenbögen  ver- 
bunden, auf  welchen  die  Eussböden  und  Balustraden  der  Emporen 
ruhen.  Alles  ist  in  dieser  einfach  derben  und  rationellen 
Architektur  von  Stein;  auch  die  Decke  des  Mittelschiffes  und 
der  Emporen,  die  in  gleicher  Höhe  liegen,  sind,  durch  grosse 
Steinplatten  gebildet,  welche  auf  kämpferartigen  Kragsteinen 
auflagern.  Die  äusserste  Vereinfachung  des  Basilikenschemas, 
welche  sich  selbst  auf  Beseitigung  der  Apsis  erstreckt,  hat  auch 
die  hohe  Fensterwand  des  Mittelschiffes  beseitigt.  Statt  der 
Fenster  dienen  die  drei  Thüren,  die  an  der  östlichen  und  west- 
lichen Seite  des  Gebäudes  angebracht  sind.  Auch  die  Deco- 
ration hält  sich  in  den  bescheidensten  Grenzen:  magere  Pilaster 
an  den  Ecken,  unten  dorisirend,  oben  mit  ionischen  Kapitälen, 
antik isirendes  Rahmenprofil  an  den  Thüren,  deren  Sturz  durch 
ein  schon  stark  barbarisirtes  Gesims,  am  Hauptportal  auf  Con- 
solen  ruhend,  bekrönt  wird,  dazwischen  kleine  wunderliche 
Wandnischen,  tabernakelartig  von  gekuppelten  Zwergsäulchen 
eingerahmt,  die  einen  Bogen  und  einen  Giebel  tragen,  das  ist 
der  ganze  decorative  Apparat.  Dass  die  antike  Bauordnung 
hier  schon  in  der  Auflösung  begriffen  ist,  erkennt  man  an  der 
unmittelbaren  Verbindung  von  Bogen  und  Säulen,  an  der  Be- 
seitigung der  ganzen  antiken  Gebälkordonnanz. 

Dieser  Styl  geht  nun  auf  die  christlichen  Bauwerke  des 
Hauran  mit  geringen  Umgestaltungen  über.  Die  Basilika  zu 
TafkJia  ist  ein  Bau  von  ähnlicher  Anlage,  nur  dass  an  der 
Ostseite  eine  Apsis  in  Form  eines  zusammengedrückten  Halb- 
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kreises  mit  drei  Fenstern  als  Altarraum  hinzugefügt  ist,  und 
dass  die  Emporendecken  nicht  auf  Arcadenbögen ,  sondern  auf 
Kragsteinen  ruhen.  Wie  diese  Anordnung,  so  ist  auch  die 
ganze  Durchbildung  bis  auf  den  äussersten  Grad  des  Nothdürf- 
tigen,  hart  an  die  Grenzen  des  kunstlos  Rohen  zurückgeführt. 
Auch  am  Aeusseren  findet  sich  keinerlei  Schmuck,  und  selbst 
die  Gesimse  sind  zu  einer  derb  abgeschrägten  Platte  verein- 
facht. Aber  alle  wesentlichen  Elemente  der  christlichen  Basi- 
lika, selbst  ein  am  linken  Flügel  der  Fassade  aufsteigender 
Thurm  sind  bereits  vorhanden.  Dasselbe  schlichte  System  einer 
streng  durchgeführten  Steinconstruction  kehrt  an  verschiedenen 
grösseren  und  kleineren  Privatgebäuden  wieder;  so  am  Hause 
des  Scheik  zu  Amrali,  sowie  an  mehreren  Häusern  zu  Duma  und 
Chaqqa,  bei  welchen  die  originelle  Anordnung  von  breiten,  sich 
selbst  tragenden  Steintreppen  vorkommt,  die  an  den  Aussen- 
seiten  zum  oberen  Geschoss  und  zum  flachen  Dach  emporführen. 
Reicher  und  zierlicher,  noch  im  Geist  antiker  Kunst  behandelt 
ist  ein  grösseres,  von  den  Eingebornen  ,.Kaisarieh"  genanntes 
palastartiges  Gebäude  zu  Chaqqa .  bei  welchem  man  nachträglich 
das  Monogramm  Christi  und  ein  Kreuz  an  einem  Fenstersturz 
hinzugefugt  hat.  Frühe  Kuppelbauten  der  christlichen  Zeit 
sind  dagegen  die  kleinen  Kapellen  zu  Chaqqa  und  zu  O/nm-es- 
y.dtufi,  die  noch  dem  dritten  Jahrhundert  anzugehören  scheinen. 
Diese  Art  von  gottesdienstlichen  Gebäuden,  dort  als  Kalybt» 
bezeichnet,  besteht  aus  einem  quadratischen  kuppelgewölbten 
Raum ,  welcher  sich  auf  eine  stattliche  Vorhalle  öffnet.  Letztere 
erhält  ihr  Licht  durch  einen  hohen  Portalbogen,  neben  welchem 
die  Halle  mit  Seitenflügeln  über  die  Breite  des  übrigen  Ge- 
bäudes weit  vorspringt.  Wandnischen,  bisweilen  wie  zu  Chappa 
in  zwei  Geschossen,  geben  diesen  ausgedehnten  Fassaden  eine 
wirksame  Gliederung. 

Dass  man  an  diesem  in  seiner  strengen  Knappheit  durch 
locale  Erfordernisse  bedingten  Style  in  der  späteren  Zeit  nicht 
festhielt,  sondern  sich  den  anderwärts  schon  zu  höherer  Pracht 
ausgebildeten  Kirchentypen  anschloss,  scheint  eine  Reihe  von 
Denkmälern  des  vierten  bis  sechsten  Jahrhunderts  zu  beweisen. 
Dahin  gehören  die  beiden  Kirchen  zu  Q/ttnawä/,  bei  welchen 
Säulenanlagen  und  Pfeilerbau  noch  ineinander  greifen;  ent- 
schiedener aber  die  Kirche  zu  Suadeh,  eine  ansehnliche  fünf- 
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schiffige  Säulenbasilika,  mit  gegliederter  Vorhalle  und  drei- 
schiffigem  Chor,  der  durch  eine  grosse  Apsis  und  zwei  kleinere 
in  der  Mauerdicke  ausgesparte  Seitennischen  bedeutsam  abge- 
schlossen ist. 

Die  Centralanlage,  für  welche  schon  Constantin  durch  die 
Hauptkirche  von  Antiochia  in  diesen  Gegenden  das  einfluss- 
reichste Vorbild  geschaffen  hatte ,  findet  sich  dann  in  mehreren 
Kirchen  vom  Anfange  des  sechsten  Jahrhunderts ,  namentlich  der 
Kirche  von  Esra.  Nach  inschriftlichem  Zeugniss  im  Jahr  510 
vollendet,  ist  sie  eine  Vorläuferin  von  S.  Vitale  zu  Ravenna 
und  S.  Sergius  und  Bacchus  zu  Constantinopel,  nur  dass  sie 
ihren  Grundriss  noch  einfacher  und  klarer  bildet.  In  einen 
quadratischen  Raum  ist  ein  Pfeilerachteck  als  hohes  Mittelstück 
hineingezeichnet,  von  niedrigen  achteckigen  Umgängen  be- 
gleitet, deren  Diagonalseiten  sich  in  Nischen  öffnen,  welche 
die  Ecken  des  Quadrates  ausfüllen.  Der  Chor  schliesst  mit 
einer  Halbkreisnische,  die  nach  aussen  dreiseitig  gestaltet  ist. 
Ob  das  jäh  ansteigende  konische  Kuppelgewölbe  seine  ur- 
sprüngliche Form  zeigt,  müssen  wir  dahin  gestellt  sein  lassen. 
Alle  übrigen  Räume  sind  in  der  diesen  Gegenden  eigenthüm- 
lichen  Weise  mit  steinernen  Platten  auf  stark  vorspringenden 
Kragsteinen  bedeckt. 

Reicher  und  zusammenhängender  als  diese  mehr  vereinzelt 
dastehenden  Werke  ist  die  Kette  von  Monumenten,  welche 
seit  dem  vierten  Jahrhundert  in  der  nordlichen  Gruppe  Syriens 
entstanden  sind  und  die  wir  deshalb  einer  näheren  Betrachtung 
zu  unterwerfen  haben.  Um  mit  den  kirchlichen  Denkmalen  zu 
beginnen,  so  müssen  wir  zunächst  constatiren,  dass  die  Säulen- 
basilika in  ihrer  durchgebildeten  Form  fast  ausschliesslich  zur 
Herrschaft  gelangt  ist.  Es  liegen  somit  neue,  zahlreiche  Be- 
weise dafür  vor,  dass  dieses  Schema  im  Orient  wie  im  Occident, 
in  Syrien  wie  in  Afrika,  in  Byzanz  wie  in  Rom  in  jener  alt- 
christlichen F.poche  zur  allgemeinsten  Anwendung  und  Ver- 
breitung gekommen  war.  Die  Basilika  tritt  hier  stets  in  der 
primitivsten  und  einfachsten  Form  dreischiffig  ohne  Querhaus 
auf.  Ihre  Säulenstellungen  sind  durch  Arcadenbogen  verbunden. 
Vor  der  westlichen  Fassade  liegt  in  der  Regel  eine  offene  Säulen- 
halle, meist  in  der  ganzen  Breite  der  drei  Schiffe,  bisweilen 
auf  das  Mittelschiff  beschränkt  und,  wie  an  der  Kirche  zu 
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Tnrmanitiy  wohl  auch  mit  Thürmen  eingefasst.  Der  Chor  ist 
fast  immer  als  halbrunde  Apsis  vorgelegt,  aber  in  der  Regel 
wie  an  den  ältesten  afrikanischen  Basiliken  nach  aussen  recht- 
winklig umschlossen,  so  dass  seine  Fenster,  drei  oder  fünf, 
durch  die  ganze  Dicke  der  Mauer  geführt  sind.  Da  nun  in  der 
Regel  neben  dem  Chor  zwei  viereckige  Räume  angeordnet 
werden,  so  erhält  die  Kirche  nach  aussen  die  überaus  schlichte 
Gestalt  eines  oblongen  Rechtecks:  abermals  ein  Beweis,  wie 
stark  in  diesen  Gegenden  die  Vorliebe  für  rationelle  Einfach- 
heit der  Anlage  vorherrscht.  Zuweilen  wie  an  den  Kirchen  zu 
Jfäss  und  Behioh  ist  die  Altarnische  auch  nach  innen  recht- 
winklig gebildet,  während  in  andern  vereinzelten  Fällen  die 
Apsis  auch  nach  aussen  ihr  Halbrund  wie  an  der  Kirche  zu 
Baquza  oder  eine  Polygonform  wie  zu  Turmamn  zeigt.  Zur 
Bedeckung  der  Schiffräume  hat  man  in  diesen  waldreicheren 
Gegenden  hölzerne  Balken  benutzt,  die  dann  schräg  ansteigende 
Dächer  mit  sich  brachten.  So  also  ist  die  Basilikenform  des 
Abendlandes  in  den  wesentlichsten  Punkten,  selbst  in  dem 
Mangel  der  Emporen  über  den  Seitenschiffen  nachgebildet. 

Solche  Säulenbasiliken  finden  sich  aus  dem  vierten  und 
fünften  Jahrhundert  zu  Kherbct-I  läss,  cl  Barak  (in  beiden  Orten 
eine  grosse  Klosterkirche,  hier  mit  zehn  Säulenpaaren,  und  eine 
kleinere  Xebenkirche)  und  zu  Häss  mit  sieben  Säulenpaaren. 
An  diesen  Kirchen  fällt,  im  Gegensatz  zu  den  ersten  Basiliken- 
versuchen des  Hauran,  die  reiche  Anzahl  der  Fenster,  die  in 
dichten  Reihen  am  Oberschiff  und  in  den  Seitenschiffen  sich 
drängen,  sowie  die  zierliche  Ausbildung  der  ebenfalls  zahl- 
reichen Portale  auf,  denn  ausser  den  drei  Eingängen  der  West- 
seite hat  in  der  Regel  jedes  Seitenschiff  an  seiner  Langmauer 
noch  zwei  Pforten,  die  durch  eine  auf  zwei  Säulen  ruhende 
Vorhalle  vorbereitet  werden.  Säulenbasiliken  des  sechsten 
Jahrhunderts  sieht  man  sodann  zu  Deir  Scta  und  Turmanin  mit 
sechs,  zu  Baquza,  Behioh  und  Kalat-Scuuin  mit  fünf,  endlich 
noch  eine  am  letztgenannten  Orte  mit  vier  Säulenpaaren. 

Ganz  sporadisch,  wie  es  scheint,  kommt  auch  die  Pfeiler- 
basilika vor.  aber  in  origineller  Ausbildung.  Denn  es  werden 
nicht  etwa  die  Pfeiler  in  dichter  Arcadenreihe  als  Surrogate 
der  Säule  aufgestellt,  wie  mehrere  frühere  Basiliken  Afrikas 
es  zeigen,  sondern  in  ganz  weiten  Abständen  errichtet  man 


Digitized  by  Google 


1 1 1 


kurze  gedrungene  Pfeiler,  die  mit  kühngespannten  Arcaden- 
bögen  verbunden  werden.  So  ist  die  Anordnung  in  der  Kirche 
zu  Qalb  Luzd,  während  in  der  Kirche  zu  Ruciha  auch  Quer- 
bögen über  das  Mittelschiff  ausgespannt  sind.  Diese  Anlagen 
müssen  in  ihrem  strengen  constructiven  Ernst  und  der  freien 
lichten  Weite  ihrer  Durchblicke  einen  mächtigen  Eindruck  ge- 
währen und  würden  auch  unseren  Baumeistern  für  einfache 
kirchliche  Aufgaben,  wo  es  darauf  ankäme,  mit  sparsamen 
Mitteln  eine  bedeutende,  feierliche  Wirkung  hervorzubringen, 
wohl  zu  empfehlen  sein.  Die  Deckbalken  dieser  Kirchen  finden 
ihr  Auflager  in  einer  Reihe  von  Consolen  auf  Wandsäulen, 
die  wieder  auf  Consolen  an  der  oberen  Mittelschiffwand  ange- 
ordnet sind. 

Einen  Kuppelbau,  ähnlich  der  Kirche  zu  Esra,  finden  wir 
in  einer  kleineren  kirchlichen  Anlage  zu  Kalat-Sema'ti.  Das 
Mittelschiff  bildet  ein  Achteck,  das  in  ein  Quadrat  eingebaut 
ist,  dessen  Diagonalseiten  Ecknischen  enthalten,  während  nach 
Osten  die  Hauptapsis  vorspringt.  Um  diesen  quadratischen 
Kern  ziehen  sich,  ein  grösseres  Quadrat  ausmachend,  Säulen- 
schiffe herum;  ein  Säulenporticus  verbindet  diese  interessante 
Kirche  mit  einer  dicht  neben  ihr  liegenden  Basilika,  von  welcher 
oben  die  Rede  war.  Eine  Neigung  zum  Polygonbau  legt  auch 
die  kleine  Kirche  zu  Mmljilcia  an  den  Tag,  die  mit  Apsis  und 
Säulenreihen  basilikenartig  beginnt,  aber  ihren  kurzen  Schiff- 
bau polygon  abschliesst. 

Weitaus  der  merkwürdigste  und  grossartigste  Bau  ist  die 
imposante  Klosterkirche  des  heiligen  Simon  Stylites,  die  den 
Mittelpunkt  der  ausgedehnten  kirchlichen  Anlagen  des  mehr 
erwähnten  Kalai-Scmrtn  ausmacht.  Der  von  Kugler  in  seiner 
Baugeschichte  (I.  S.  380)  nach  Pococke  gegebene  äusserst 
mangelhafte  Grundriss  findet  seine  willkommene  Berichtigung 
und  Ergänzung  in  den  Aufnahmen  de  Vogüe's.  Die  Kirche 
scheint  ein  Werk  des  fünften  Jahrhunderts  und  entspricht  in 
ihrer  Anlage  so  sehr  der  Beschreibung,  welche  Procopius  von 
der  Apostelkirche,  die  Constantin  in  seiner  Hauptstadt  sich  als 
Begräbnissstätte  erbaut  hatte,  entwirft,  dass  wir  sie  für  eine 
Nachbildung  jenes  älteren  Baues  halten  müssen.  Hätte  Hübsch 
dieselbe  gekannt,  so  würde  er  für  seine  Restauration  der 
Apostelkirche  andere  Gesichtspunkte  gewonnen  haben.  Die 
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Kirche  besteht  aus  vier  ausgedehnten  dreischiffigen  Querarmen, 
die  in  Gestalt  eines  griechischen  Kreuzes  in  gleicher  Länge 
mit  je  sechs  Säulenstellungen  (nur  der  östliche  Arm  hat  neun 
Säulen  paare)  angelegt  sind.  Wo  dieselben  zusammenstossen , 
ergiebt  sich  ein  imposanter  achteckiger  Centrairaum,  dessen 
Grenzen  durch  die  Schlusspfeiler  der  Kreuzarme  bestimmt 
werden.  Die  Xebenschiffe  sind  um  die  Diagonalseiten  dieses 
Hauptraumes  herumgeführt  und  durch  eine  kleine  Apsis  er- 
weitert, die  sich  in  die  äusseren  Winkel  der  zusammenstossen- 
den  Querarme  hinausbaut.  So  ist  ein  centraler  unbedeckter 
Raum  von  beinahe  go  Fuss  Durchmesser  entstanden,  wo  sich 
unter  freiem  Himmel  die  Säule  des  wunderlichen  Heiligen  erhob. 
Als  eine  der  originellsten,  frühesten  und  bedeutendsten  Ver- 
bindungen des  Basilikenplanes  mit  der  Centralform  gebührt 
dieser  merkwürdigen  Kirche  ein  Ehrenplatz  unter  den  grossen 
Denkmälern  altchristlicher  Kunst. 

Blicken  wir  zurück,  so  haben  wir  eine  ganze  Reihe  von 
Kirchen  der  ersten  christlichen  Jahrhunderte,  wie  wir  sie  in 
solchem  Zusammenhang  und  solcher  Reinheit,  unberührt  von 
späteren  Umgestaltungen,  nirgends  mehr  finden.  Wir  erhalten 
also  ein  Bild  des  stetigen  Entwickelungsganges  altchrist- 
licher Baukunst,  das  nicht  blos  für  die  kunstgeschichtliche  Be- 
trachtung, sondern  selbst  für  die  heutige  Praxis  manche  Be- 
lehrung bietet.  Nicht  brauchen  wir  mit  dem  begeisterten  Ver- 
fasser den  künstlerischen  Charakter  der  antiken  Bauten  herab- 
zusetzen (p.  ii  seiner  Vorrede),  um  den  Werth  dieser  christ- 
lichen Werke  zu  würdigen.  Derselbe  beruht  vor  Allem  auf 
der  freien  lebensvollen  Verwendung  und  Umgestaltung  der 
antiken  Formen,  die  hier  in  einer  so  originellen  Weise  für  die 
Bedürfnisse  des  christlichen  Cultus  verwerthet  sind,  dass  man 
das  Walten  einer  jugendfrischen  Empfindung,  eines  neuen 
geistigen  Inhalts  in  jeder  Linie  der  Construction  und  der  Orna- 
mentik zu  spüren  glaubt.  Eine  Betrachtung  der  Einzelformen 
wird  dies  näher  nachweisen. 

Was  zunächst  das  hochwichtige  Element  des  Säulenbaues, 
dieser  Dominante  des  altchristlichen  Basiii kenstyles,  anlangt, 
so  ist  nicht  zu  verkennen,  dass  die  antiken  Formen  sich  einer 
energisch  umbildenden  Hand  haben  fügen  müssen.  Schon  seit 
der  constantinischen  Zeit  tritt  jene  freiere  Umgestaltung  des 
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allgemein  beliebten  korinthischen  Kapitals  auf,  die  in  der  Folge 
für  die  christliche  Kunst  noch  lange  Zeit  hinaus  typisch  bleiben 
sollte.  Unverkennbar  ist  aber,  dass  alles  Blattwerk  der  öst- 
lichen Baugebiete,  von  Constantinopel  bis  tief  hinein  nach 
Syrien  und  bis  zu  den  prächtigen  Resten  der  goldenen  Pforte 
zu  Jerusalem,  von  jener  feinen  scharfgezahnten  Zeichnung  des 
Acanthus  ausgeht,  die  wir  an  den  Werken  griechischer  Kunst 
seit  Alexander  finden.  Wohl  geht  die  zarte  Eleganz  dieses 
Blattwerks  schon  in  den  syrischen  Denkmälern  verloren  und 
macht  bald  einer  mehr  trocknen,  zuletzt  sogar  knöchernen  Be- 
handlung Platz,  analog  dem  bald  sich  verknöchernden  Wesen 
der  griechischen  Kirche;  aber  in  den  besseren  Werken  bleibt 
doch  noch  genug  von  hellenischem  Adel  zurück,  gerade  so  viel 
als  die  Strenge  altchristlicher  Anschauung  ertragen  mochte. 
Das  Wesen  dieses  Blattwerks,  welches  ohne  Frage  auf  die  Ge- 
staltung der  romanischen  Ornamentik  einen  bedeutsamen  Ein- 
fluss  geübt  hat,  erscheint  im  bezeichnenden  Gegensatze  zu  der 
weicheren  volleren  Formgebung,  welche  z.  B.  im  südlichen  und 
mittleren  Frankreich  diejenigen  Kapitale  der  romanischen 
Periode  zeigen,  welche  nach  antik  römischen  Mustern  ge- 
arbeitet sind. 

Neben  dieser  noch  ziemlich  bewusst  antikisirenden  Gestalt 
inachen  sich  aber  in  den  syrischen  Bauten  andere  Kapitälbil- 
dungen  geltend,  die  nur  noch  einen  entfernteren  Anklang  an 
die  Antike  verrathen.  Ihnen  genügt  die  kelchartige  Grundform , 
welche  mit  derberem  Blattwerk,  bisweilen  ganz  willkürlich  mit 
ionisirenden  Voluten,  ja  selbst  mit  schief  umgebogenen  Blättern, 
die  wie  vom  Winde  seitwärts  bewegt  erscheinen,  umkleidet 
werden.  Diese  letztere  originelle  Spielart  trifft  man  auch  später 
an  andern  Orten,  z.  B.  an  der  prachtvollen  Kanzel  des  Doms 
zu  Salerno. 

Den  Säulen  entsprechend  werden  die  Ecken  und  Stirn- 
seiten der  Mauern  als  Pilaster  ausgebildet,  die  durch  ihr 
korinthisirendes  Kapital  und  die  Kannelirung  des  Schaftes  auch 
ihrerseits  Anklänge  an  die  Zierlichkeit  antiker  Gliederungen 
verrathen.  Ebenso  erhält  auch  die  Apsis  in  der  Regel  eine 
Pilasterumfassung,  von  welcher  eine  oft  überaus  prächtige  Um- 
rahmung des  Bogens  mit  ornamentirten  Gesimsbändern  auf- 
steigt.   Diese  wie  alle  Gesimse  des  Innern  und  Aeussern  lassen 
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in  ihrer  Zusammensetzung-  noch  die  Grundelemente  antiker 
Architektur:  Abacus,  geschweifte  Wellenlinie,  Rundstab  und 
Hohlkehle  erkennen;  aber  die  Formen  sind  derber,  die  Profile 
stumpfer,  minder  tief  ausgehöhlt,  das  Ganze  massenhafter  in 
der  Wirkung  und  dadurch  dem  Charakter  dieser  Bauten  treff- 
lich entsprechend.  An  Portalen  und  anderen  ausgezeichneteren 
Stellen  nehmen  die  wulstartigen  und  wellenförmigen  Theile 
dieser  Gesimse  reichen  Schmuck  auf,  der  hauptsächlich  in 
Blattgewinde  besteht.  Dieses  hat  entweder  die  reiche  mannig- 
faltige Zeichnung  des  oben  geschilderten  Acanthus,  oder  es  be- 
steht aus  einem  mehr  mageren  vereinfachten  Rankengewinde . 
welches  nur  spärliches  Blattwerk  hervortreibt.  Hie  und  da 
stellt  sich  an  Portalfüllungen  und  Gesimsen  auch  ein  mehr 
naturalistisches  Laubwerk  ein,  das  namentlich  dem  Weinblatt 
nachgebildet  wird.  Hier  erhält  das  Ornament  also  eine  mehr 
christlich  symbolische  Bedeutung,  die  sich  noch  prägnanter  aus- 
spricht, wenn,  wie  es  häufig  geschieht,  das  Monogramm  Christi 
sammt  dem  Kreuze,  eine  Vase  mit  Pfauen,  oder  ähnliche  alt- 
christliche Symbole  in  das  Rankenwerk  aufgenommen  werden. 
Zu  all  diesen  Elementen  der  Ornamentik  gesellen  sich  endlich 
noch  rein  geometrische  Combinationen  von  verschlungenen 
Kreisen  und  anderen  linearen  Spielen,  die  später  in  der  arabischen 
Kunst  zu  einer  überwiegenden  Ausbildung  gelangen  sollten. 
Diese  Verwandtschaft  der  altchristlichen  Ornamentik  mit  der 
muhamedanischen  wird  nicht  blos  durch  äussere  Uebertragung, 
sondern  mehr  und  tiefer  noch  durch  die  gemeinsame  Ab- 
neigung gegen  figürliche  Plastik  erklärt,  welche  den  bildne- 
rischen Sinn  ausschliesslich  zu  vegetativen  und  geometrischen 
Formen  hindrängte. 

Dass  Aeussere  dieser  Bauten  ist  im  Ganzen  bei  wirk- 
samer Gesammtglicderung  einfach  und  würdig.  Ruhige  Wand- 
flächen, deren  bester  Schmuck  ihre  solide  Quaderconst^ction, 
werden  von  kräftigem  Sockel  und  Dachgesimse,  auch  wohl 
noch  von  Pilastern  eingefasst.  Portale,  zumeist  mit  gradem 
Sturz,  bisweilen  auch  von  weiter  Bogenöflfnung  umschlossen, 
Fenster  mit  gradem  Sturz  oder  im  Rundbogen  gewölbt,  mit 
rechtwinklig  eingeschnittener  Laibung,  durchbrechen  die  Flächen. 
Alles  athmet,  wenn  auch  in  selbstständiger  Umbildung,  noch 
den  Geist  antiker  Kunst,  und  zwar  nicht  der  römischen,  sondern 
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weit  mehr  der  einfach  edlen  hellenischen.  Daher  auch  die  Ab- 
neigung" gegen  das  Heraustreten  der  Apsis.  die  in  den  meisten 
Fällen  rechtwinklig-  umkleidet  wird,  sodass  der  ganze  Bau  ein 
gestrecktes  Rechteck  bildet.  Gleichwohl  erhält  die  östliche 
und  westliche  Seite  reichere  Gliederung  namentlich  durch 
rahmenartige  Bänder,  welche  sich  in  ununterbrochenem  Zuge 
um  die  Fenster  und  Portale  schlingen  und  an  beiden  Enden 
in  eine  volutenförmige  Schleife  sich  aufrollen.  An  einigen 
Kirchen  —  wir  nennen  die  von  Baquza,  zu  Turmanin  und 
(Jalb-Luze  —  ist  aber  die  Apsis  nach  aussen  völlig  entwickelt 
und  wird  mit  Wandsäulenstellungen  gegliedert,  die  in  zwei 
Ordnungen  über  einander  angebracht  sind,  nur  durch  einen 
starken  Abacus  getrennt,  die  oberen  Säulen  als  Stützen  der 
Kragsteine  des  Gesimses  verwendet.  Dies  ist  eine  Anordnung, 
die  so  auffallend  an  romanische  Kirchen  des  12.  Jahrhunderts 
erinnert,  dass  wir  dies  einflussreiche  Motiv  als  eine  Erbschaft 
der  altchristlichen  Zeit  anzuerkennen  haben.  Noch  wirksamer 
gestaltet  sich  in  einzelnen  Fällen  die  Westfassade  dieser  Kirchen, 
wenn  wie  zu  Turmanin  zwei  Thürme  eine  mit  weitem  Bogen 
geöffnete  Vorhalle,  über  welcher  im  oberen  Geschoss  eine 
Säulenloggia  sich  erhebt,  einfassen.  Der  Giebelabschluss  der 
Thürme,  die  Arcaden  mit  ihrem  Architrav,  die  ganze  schlichte 
Gliederung,  das  Alles  muthet  uns  fast  antik  an,  und  doch 
ist  das  Ganze  eine  durchaus  in  christlichem  Geist  entworfene 
Schöpfung. 

An  solchen  Werken  können  auch  wir  noch  immer  lernen. 
Vor  Allem  an  der  einfachen  Wrahrheit,  Gediegenheit  und  Echt- 
heit der  Construction  und  der  sich  ihr  anschliessenden  Orna- 
mentik. Und  von  diesem  Punkte  aus  haben  wir  noch  einmal 
einen  Rückblick  auf  diese  bedeutsame  Gruppe  edler  Monu- 
mente zu  werfen.  Denn  gerade  in  ihrem  soliden  Quaderbau, 
der  bis  in  die  letzten  Linien  der  Decoration  sein  Gesetz  aus- 
prägt, stehen  sie  einzig  in  ihrer  Art  unter  allen  frühchristlichen 
Denkmalen  da.  Was  uns  sonst  von  kirchlichen  Bauten  jener 
Kpoche  bekannt  ward,  ist  in  geringem  Material,  bestenfalls  in 
Backstein  ausgeführt,  ohne  dass  eine  durchgreifende  künst- 
lerische Belebung  dem  Aeusseren  zu  Theil  geworden  wäre. 
Heinrich  Hübsch,  so  sorgfältig  er  alle  Spuren  eines  geglieder- 
ten Aussenbaues  an  akchristlichen  Denkmalen  gesammelt  hat. 
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vermochte  doch  nur  dürftige,  ärmliche  Ansätze  zu  einer  Durch- 
bildung des  Aeusseren  nachzuweisen.  Wie  hochwillkommen 
müssten  ihm  die  syrischen  Denkmale  gewesen  sein,  die  ein  s<> 
schönes  Beispiel  gediegenen,  ja  opulenten  Quaderbaues  ge- 
währen, ein  um  so  wichtigeres  Vorbild  für  eine  Zeit,  die  wie 
die  unsre  gar  zu  oft,  statt  aus  solidem  Material  ihre  Werke 
aufzuführen,  sie  aus  elenden  Surrogaten  aller  Art  zusammenflickt. 

Noch  anziehender  werden  aber  diese  einfach  würdigen 
Bauten,  wenn  wir  sie  im  weiteren  Zusammenhange  mit  ihren 
Umgebungen  betrachten.  Da  gestaltet  das  intensive  kirchliche 
Leben  ganze  Complexe  von  baulichen  Anlagen,  als  deren 
Mittelpunkt  immer  eine  grössere  Hauptkirche  hervorragt.  So 
zu  Kkerbel-Häss,  wo  an  die  grosse  Basilika  mit  ihrem  Porticus 
und  Vorhof  sich  eine  Anzahl  klösterlicher  Baulichkeiten  mit 
Säulenarcaden  und  mannigfachen  Wohnräumen,  mit  einer  kleinen 
Basilika  und  einer  gewölbten  Kapelle  anschliessen.  Noch  um- 
fangreicher  ist  die  Gruppe  von  el  Barak,  wo  die  Hauptkirche 
an  der  Nordseite  durch  eine  Kapelle,  an  der  westlichen  durch 
verschiedene  Säulenhöfe,  vor  welche  sich  ein  quadratisches 
arcadenumschlossenes  Atrium  legt,  eingefasst  wird.  Eine  zweite 
Kirche,  durch  eine  schmale  Gasse  von  jener  getrennt,  ist  eben- 
falls von  sehr  ansehnlichen  Gebäuden  mit  Säulenhallen  einge- 
fasst. Am  bedeutendsten  gestalten  sich  aber  die  klösterlichen 
Anlagen  zu  Kalat-Scmd '// ,  wo  ausser  der  imposanten  Kirche 
des  heiligen  Simon  Stylites  noch  zwei  kleinere  Basiliken  und 
eine  achteckige  Kirche  aus  dem  mannigfachen  Complex  von 
Gebäuden  sich  erheben.  Aber  auch  stattliche  Grabdenkmale 
erfüllen  den  geweihten  Umkreis  der  Kirche,  so  namentlich  zu 
Ritalin,  wo  einige  der  schönsten  Gräber  altchristlicher  Zeit  zu 
sehen  sind. 

Diese  Grabdenkmale  sind  noch  jetzt  in  ausserordentlich 
grosser  Anzahl  erhalten.  Theils  der  antik  heidnischen,  theils 
der  christlichen  Zeit  angehörend,  zeichnen  sie  sich  durch  die 
mannigfaltigsten  Formen  aus.  Völlig  antik  ist  das  bedeutende 
Grabmal  zu  Siteideh,  noch  aus  dem  ersten  Jahrhundert  stammend, 
ein  quadratischer  mit  dorischen  Halbsäulen  gegliederter  Unter- 
bau, über  welchem  sich  eine  Stufenpyramide  erhob:  eine 
altorientalische  Form,  deren  Verbindung  mit  dem  griechischen 
Säulenbau  schon  beim  Mausoleum  zu  Halikarnass  in  den  glän- 
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zendsten  Zeiten  der  antiken  Kunst  sich  vollzogen  hatte,  und 
die  auf  dem  Boden  Palästinas  anderweit  durch  die  sogenannten 
Gräber  des  Absalon  und  Zacharias  vertreten  ist.  Andere 
Gräber  folgen  derselben  Anlage,  jedoch  mit  der  Modifikation, 
dass  der  Unterbau  in  der  Regel  in  zwei  Geschossen  angelegt, 
an  der  Vorderseite  oder  rings  umher  mit  Säulenstellungen  unten 
und  oben  umzogen  und  durch  eine  steile  Pyramide  bekrönt  ist, 
an  deren  einzelnen  Quadern  spitze  Bossen  stehen  geblieben 
sind,  so  dass  die  Pyramide  ganz  wie  gespickt  erscheint.  Solcher 
Art  sind  mehrere  Gräber  des  vierten  und  fünften  Jahrhunderts 
zu  Dana,  cl  Jiorah  und  J/dss.  an  letzterem  Ort  namentlich  das 
Grab  des  Diogenes.  Bisweilen  ist  der  Unterbau  nur  mit 
Pilastern,  dann  aber  in  zwei  oder  gar  drei  Ordnungen  einge- 
fasst,  so  dass  dieselben  einen  etwas  verkrüppelten  Charakter 
erhalten.  Das  Innere  dieser  Bauten  ist  bis  in  die  Spitze  der 
aus  vorkragenden  Steinschichten  gebildeten  Pyramide  hinauf 
hohl.  Andere  Freigräber  sind  als  kleine  tempelartige  Gebäude 
noch  ganz  in  antiker  Behandlungsweise  aufgeführt.  An  der 
Vorderseite  haben  sie  bisweilen  eine  offene  Säulenhalle  mit 
Anten,  so  dass  der  Blick  ins  Innere  ganz  frei  ist.  lieber  einem 
antikisirenden  Gebälk  erhebt  sich  der  etwas  steile  Giebel  des 
aus  steinernen  Platten  bestehenden  Daches,  welches  von  Quer- 
gurtbögen  im  Innern  getragen  wird.  Die  grossen  Steinsarko- 
phage sind  in  schicklichen  Abständen  an  den  Wänden  auf- 
gestellt. F.in  schönes  Grab  dieser  Art  sieht  man  in  Khcrbef- 
1  I<i ss,  ein  kleineres  in  Scnljilla.  Bei  letzterem  ist  der  Sarko- 
phag in  eine  gruftartige  Vertiefung  eingelassen.  In  anderen 
Fällen,  wie  auf  der  schönen  Villa  zu  cl  Barah,  sieht  man  ein 
Rechteck  von  Säulen,  durch  ein  Gebälk  verbunden,  auf  welchem 
das  steinerne  Giebeldach  ruht,  ähnlich  jenen  spätägyptischen 
kleinen  Säulenbauten,  die  man  als  Mamisi  zu  bezeichnen  pflegt, 
und  denen  bloss  das  Giebeldach  fehlt.  Fs  ist  also  nur  ein  auf 
Säulen  ruhendes  Schutzdach  für  die  Sarkophage,  welche  dem 
Blick  von  allen  Seiten  ausgesetzt  sind.  Fndlich  haben  wir 
noch  eine  Gattung  solcher  Freigräber  in  jenen  quadratischen 
Anlagen  zu  bezeichnen,  welche  mit  einem  Kuppelgewölbe  be- 
deckt, im  Tnnern  gewöhnlich  durch  einspringende  Mauerecken 
kreuzförmig  sich  gestalten  und  dadurch  in  den  Kreuzarmen 
Raum  für  die  Aufstellung  der  Sarkophage   gewähren.  Das 
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Aeussere  erhält  durch  Pilaster  und  Giebelbau  eine  Reminiscenz 
an  jene  antikisirenden  Anlagen.  Solcher  Art  ist  ein  Grab  zu 
Iläss  mit  zwei  Geschossen,  davon  das  untere  ein  Tonnenge- 
wölbe auf  vorspringenden  Wandpfeilern  hat;  ferner  das  originelle 
Grabmal  des  Bizzos  zu  Rueiha  aus  dem  sechsten  Jahrhundert, 
welches  einen  Säulenvorbau  für  das  Portal  hat  und  über  seinen 
Eckpilastern  an  Stelle  des  antiken  Gebälkes  eine  ägyptisirende 
Hohlkehle  zeigt. 

So  mannigfaltig  diese  Gräberformen  und  so  vielgestaltig 
innerhalb  dieser  Gattungen  noch  die  Unterarten  sind ,  so  haben 
wir  damit  doch  bei  Weitem  die  Verschiedenartigkeit  dieser 
wunderbar  reichen  Gräberwelt  nicht  erschöpft.  Es  bleibt  eine 
wichtige  Gattung  übrig,  seit  der  altjüdischen  Zeit  in  diesen 
Gegenden  viel  verbreitet  und  auch  jetzt  wieder  in  grösster 
Mannigfaltigkeit  ausgebildet:  die  Fchgräbcr,  Dieselben  kommen, 
zum  Theil  noch  dem  Heidenthume  angehörend,  seit  dem  Be- 
ginn des  zweiten  Jahrhunderts  nachweislich  vor  und  sind  in 
ihren  Formen  nicht  minder  varürend  als  die  Freigräber.  Eine 
felsgehauene  Treppe  führt  meistens  zu  einem  kleinen  Vorhof, 
von  welchem  aus  man  in  die  oft  mit  einer  Vorhalle,  einem 
Säulen-  und  Pfeilerporticus  vorbereitete  Grabkammer  tritt. 
Diese  ist  oft  kreuzförmig  im  Grundplan,  so  dass  die  Sarkophage 
in  den  zu  ihrer  Aufnahme  gerade  ausreichenden  Kreuzarmen 
Platz  finden.  Die  Fassaden  dieser  Gräber  sind  mannigfach  aus- 
gebildet, bisweilen  mit  Säulen-  oder  Pfeilerportiken,  die  ent- 
weder horizontal  mit  antikisirendem  Gesims  schliessen  oder  mit 
einem  Giebel  bekrönt  sind;  manchmal  begnügen  sie  sich  mit 
llalbsäulen  oder  Wandpfeilern,  die  als  Abbreviaturen  von  Vor- 
hallen anzusehen  sind  und  wohl  auch  mit  dem  Reliefbild  eines 
Giebels  die  Nachahmung  vervollständigen.  Das  früheste  der 
datirten  Gräber,  am  27.  April  134  für  Tib.  Claud.  Sosandros 
in  Iiechindclaya  vollendet,  hat  eine  in  trockenen  Formen  dori- 
sirende  Pfeilerhalle,  inschriftbedeckten  Architrav  und  einen  mit 
Stierköpfen  und  Festons  nach  römischer  Weise  geschmückten 
Fries.  Neben  dem  Grabe  erhebt  sich  ein  hoher  Denkpfeiler, 
fast  obeliskartig,  am  oberen  Ende  mit  einer  figürlichen  Dar- 
stellung in  flach  vertiefter  Nische.  Aehnlich  ist  das  am  20.  Juli 
195  für  Emilius  Reginus  in  Khatura  ausgeführte  Felsgrab, 
durch  zwei  schlanke,  ein  Gebälkstück   tragende  Säulen  mit 
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mageren  dorischen  Kapitalen  bezeichnet.    Auch  das  Grab  des 
Isodoros,  vom  9.  October  222,  obendort,  hat  neben  sich  zwei 
hohe  Pfeiler,  die  einen  Architrav  tragen.    Das  späthelienische 
Gepräge  dieser  Formen  und  ihre  Verbindung  mit  dem  alt-orien- 
talischen Felsgrab  gewährt  wichtige  Anhaltspunkte  für  die  Ver- 
gleichung  mit  den  bekannten  Grabdenkmälern  von  Jerusalem, 
deren  Datirung,  durch  eine  kritiklos  zutappende  Hypothesen- 
^cht  ins  höchste  jüdische  Alterthum   zurückgeschoben,  mit 
vollem  Recht  von  jedem  besonnenen  Forscher  in  die  Epoche 
des  ersten  Jahrhunderts  nach  Christo  gesetzt  wird.    Eine  Vor- 
halle von  dorisirenden  Säulen,  in  der  Mitte  mit  einem  Bogen, 
an  den  Seiten  mit  Gebälk  verbunden,  zeigt  ein  Felsgrab  zu 
Erbey-Eh,   das  ebenfalls   noch  der   frühen  Zeit  anzugehören 
scheint.    Ueber  dem  Gebälk  bildet  eine  ägyptische  Hohlkehle 
den  Abschluss.     Ein  anderes   nicht  minder  frühes  Grab  zu 
Banaqfur  ist  mit  noch  ziemlich  gut  gebildeten  ionischen  Halb- 
säulen, die  einen  Giebel  tragen,  geschmückt.    Eine  vorsprin- 
gende giebelgekrönte  Halle  auf  korinthisirenden  Säulen  findet 
sich  an  einem  Grabe  zu  Mudjeleia.    Andere  Gräberportiken 
öffnen  sich  mit  einem  weiten  Bogen.    So  zu  Deir-Sanbil  ein 
Felsgrab  vom  Jahr  420,  das  zugleich  wie  manche  dieser  Grotten 
noch  die  schwere  aus  einer  Steinplatte  gearbeitete  Thür  auf- 
weist, welche  ehemals  den  Zugang  verschloss.    Auch  an  andern 
Gräbern  haben  sich  solche  Thüren  erhalten,  die,  ähnlich  den 
an  altjüdischen  Felsgräbern  befindlichen,  oben  und  unten  einen 
Zapfen  haben,  um  welchen  die  Thür  sich  drehte.    Diese  inter- 
essanten Thüren  haben  nach  antiken  Vorbildern  Rahmenprofile, 
an  welchen  selbst  die  vorspringenden  Nagelköpfe  als  ornamen- 
tales Motiv  nachgebildet  sind.    Dazu  kommen  christliche  Em- 
bleme, das  Kreuz  und  das  Monogramm  Christi,   so  dass  der 
Ursprung  dieser  Grabdenkmale  ganz  unzweifelhaft  wird.  Auch 
steinerne  Schranken  finden  sich  in  den  letzterwähnten  Gräbern, 
theils  mit  geometrischen  Linien,  die  offenbar  Gittern  nachge- 
bildet sind,  theils  mit  Weinranken  sculpirt. 

Doch  die  weitere  Verfolgung  dieser  unermesslich  reichen 
und  mannigfaltigen  Grabdenkmale,  in  deren  Formen  auch  wir 
noch  manches  nachahmenswerthe  Motiv  voll  ernster  Würde 
finden  können,  müssen  wir  abbrechen,  um  schliesslich  auch  den 
Wohnungen  der  Lebenden  noch  einen  Blick  zu  schenken.  Nicht 
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bloss  einzelne  Häuser  und  Villen,  sondern  ganze  Strassen  und 
Stadttheile  mit  ihren  grossentheils  wohlerhaltenen  Wohnge- 
bäuden werden  uns  vor  Augen  gestellt  Wir  wandern  über 
das  dicht  aus  grossen  Polygonen  gefügte  Pflaster  dieser  Gassen, 
die  nach  der  Sitte  des  Südens,  um  der  Sonne  auszuweichen, 
eng  und  winkelig  angelegt  sind.  Nicht  in  regelrechten  plan- 
mässig  entworfenen  Linien,  nicht  in  der  Monotonie  des  rechten 
Winkels,  sondern  in  mannigfachen  Windungen,  in  vielfach  ge- 
brochenem und  schiefem  Laufe  ziehen  sie  sich  hin,  eingeschlossen 
von  den  Aussenmauern  der  Häuser,  die  nach  der  Sitte  des 
Orients  nur  mit  der  Pforte,  nicht  mit  Fenstern  sich  gegen  die 
Gasse  öffnen.  Man  tritt  durch  die  mit  gewaltigem  Sturz  oder 
mit  einem  Bogen  überdeckte  Thür  in  einen  meist  unregelmässig 
angelegten  länglich  viereckigen  Hof.  Dieser  ist  nur  auf  einer 
Seite,  bei  Klostergebäuden  auch  wohl  auf  zweien,  mit  Por- 
tiken in  zwei  Geschossen  eingefasst,  hinter  welchen  die  Wohn- 
räume sich  als  eine  Reihe  mässig  grosser  Kammern  hinziehen. 
Hatte  das  griechische  und  das  römische  Haus  einen  rings  mit 
Säulenhallen  umzogenen  Hof,  weil  derselbe  dort  das  Centrum 
der  Anlage  bildete,  um  welches  sich  die  Wohnräume  gleich- 
mässig  gruppirten,  so  wurde  hier,  wo  nur  an  der  einen  Lang- 
seite, selten  an  zwei  Seiten,  die  Wohnung  sich  anschliesst,  nur 
an  diesen  Stellen  eine  Arcade  nothwendig.  Diese  Arcaden. 
meist  von  ziemlicher  Tiefe,  gewährten  nicht  allein  in  ihren  be- 
deckten Hallen  einen  schattigen,  im  Winter  sonnigen  Platz, 
sondern  sie  hielten  in  der  heissen  Jahreszeit  die  Sonnenstrahlen 
von  den  hinter  ihnen  liegenden  Zimmern  ab.  Kein  Wunder 
daher,  dass  selbst  an  den  kleinsten  Häusern  solche  Hallen  an- 
gebracht, ja  dass  sie  mit  Vorliebe  behandelt  und  ebenso  ge- 
diegen wie  prächtig  durchgeführt  sind.  Selten  kommen  im 
untern  Geschoss  schlichte  Pfeilerreihen  vor  wie  an  einigen 
Häusern  zu  Bat/ hui.  zu  Deir-Saiiati  und  an  dem  ansehnlichen 
Hause  des  Airamis  zu  Bc/rn/i,  das  am  13.  August  510  vollendet 
wurde  und  nur  in  seinem  Obergeschoss  Säulenreihen  mit 
steinerner  Brustwehr  hat.  Xoch  seltener  findet  man  ein  rings 
von  Hallen  umgebenes  Impluvium,  wie  an  einem  Hause  zu 
Kokatiaia.  in  der  Regel  sind  in  beiden  Geschossen  opulente 
Säulenreihen  angebracht,  die  unteren  bei  grösserer  Stockwerk- 
höhe bedeutend  schlanker,  die  oberen  gedrungener  und  ausser- 
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dem  mit  Balustraden  aus  Steinplatten  versehen,  beide  durch 
horizontales  Gebälk  abgeschlossen,  das  im  oberen  Geschoss  das 
geneigte  Dach  aufnimmt.  Die  Formen  der  Säulenkapitäle  sind 
äusserst  mannig-faltig-,  selten  antikisirend,  hie  und  da  in  dori- 
scher Gliederung-,  meistens  derb  korinthisirend  oder  vielmehr 
kelchförmig  mit  freiem  Blattwerk,  selbst  mit  stark  barbarisirten 
Voluten  ausgestattet.  Die  Phantasie  hat  sich  hier  ziemlich 
fessellos  ergehen  dürfen,  ausserdem  ist  wie  immer  der  Laune 
auch  des  ungeschickten  Architekten  und  des  halb  oder  noch 
weniger  gebildeten  Bauherrn  der  unvermeidliche  Spielraum  ge- 
blieben. Was  aber  unter  allen  Umständen  erfreut,  ist  die  herr- 
liche Structur  in  grossem  Quaderwerk  bei  Steinbalken  bis  zu 
,  ib  Fuss  Länge,  die  fast  unverwüstliche  Solidität  der  Technik 
und  der  freundliche  Schmuck,  der  namentlich  an  den  Portalen 
sich  gern  in  allerlei  Rankenwerk  ergeht  und  sowohl  am  Thür- 
sturz, wie  selbst  an  den  Säulenkapitälen  immer  Gelegenheit 
findet,  durch  christliche  Embleme,  Monogramme  und  Zeichen 
mit  allem  F.ifer  sein  Credo  dem  Eintretenden  zuzurufen.  Auch 
sonst  hat  ein  frischer  Lebensmuth  sich  in  unverkennbaren 
Zügen  ausgesprochen:  an  den  Fassaden  treten  manchmal  aut 
Kragsteinen  Balcone  hervor;  neben  den  Thüren  und  Fenstern, 
die  auf  die  Arcaden  hinausgehen,  sind  nicht  selten  zierliche 
kleine  Nischen  angebracht ;  bildnerischer  Schmuck ,  meist  Wein- 
blätter, Acanthus,  Vasen  mit  Pfauen,  gelegentlich  einmal  ein 
mit  ungeschickter  aber  wohlmeinender  Hand  skizzirtes  Lamm, 
das  Kreuzeszeichen  auf  dem  Rücken  tragend,  gesellt  sich  dazu. 
Holz  ist  bei  allen  diesen  Häusern  nur  zu  den  Dachstühlen  ver- 
wendet, ganz  ausgeschlossen  wird  es  dagegen  in  der  Gruppe 
des  Hauran,  wo,  wie  wir  gesehen  haben,  die  horizontalen  Deck- 
platten des  oberen  Geschosses  zugleich  das  Dach  bilden. 

In  den  meisten  dieser  Städte  haben  sich  ganze  Gruppen 
von  Häusern  erhalten  Ausser  den  schon  angeführten  Orten 
nennen  wir  Djebcl  Riha,  Scrdjil/a,  Mudjclria,  cl  Barak,  Bctursa, 
Bcchulla,  Erbcxa,  Dana.  Fügen  wir  dazu  die  reich  angelegte 
Villa  zu  ri  Barah  und  die  Thermen  von  Mndjclcia  und  Serdjilht, 
so  haben  wir  das  Bild  dieses  reichen  Culturlebens  in  seinen 
Hauptpunkten  angedeutet.  Obwohl  unsre  Darstellung  nur  in 
wenigen  leicht  andeutenden  Zügen  skizzenhaft  entworfen  ist, 
so  wird  sie  trotz  ihrer  Mangelhaftigkeit  Manchem  vielleicht  zu 
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ausgedehnt  erscheinen.  Gleichwohl  vermochten  wir  dies  neue 
bedeutende  Capitel  der  Kunstgeschichte  nicht  kürzer  zu  fassen, 
und  selbst  jetzt  noch  wird  es  uns  schwer,  uns  von  dieser  Denk- 
mälerwelt loszureissen ,  die  unberührt  von  späteren  Umgestal- 
tungen das  ungetrübte  I3ild  eines  aus  dem  Boden  der  heid- 
nischen Cultur  sich  keimkräftig  entfaltenden  christlichen  Lebens 
vor  uns  aufrollt.  Aber  wir  vermögen ,  erregt  von  diesen  reichen 
Anschauungen,  die  Feder  nicht  aus  der  Hand  zu  legen,  ohne 
der  Hoffnung  Ausdruck  zu  geben,  dass  in  jenen  gesegneten 
Ländern  der  Tag  nicht  gar  zu  fern  sein  möge,  wo  das  Christen  - 
thum  als  Hort  höherer  menschlicher  Gesittung  wieder  sein  sieg- 
reiches Banner  entfalte  und  die  Steppen  der  Wüste  mit  dem 
Samen  einer  neuen  Cultur  befruchte. 
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ir  sind  bei  kunstgeschichtlichen  Betrachtungen  gewohnt, 
von  den  Kunstwerken  auszugehen  und  nach  ihren  Ur- 
hebern zu  fragen,  und  so  wird  zum  grossen  Theil  die  Kunst- 
geschichte zur  Künstlergeschichte.  Aber  wir  vergessen  gar 
zu  leicht ,  dass  dabei  ein  wichtiger  Factor  ausser  Betracht  bleibt, 
der  dennoch  für  die  Entstehung  von  künstlerischen  Schöpfungen 
nicht  gleichgiltig  ist:  der  Besteller,  der  Auftraggeber.  In  früheren 
Zeiten  war  es  weit  weniger  als  heute  bei  den  Künstlern  Sitte, 
gleichsam  in's  Blaue  hinein  frei  zu  schaffen.  Beim  Architekten 
freilich  kommt  auch  heute  diese  ungebundene  PhantasiethUtigkeit 
am  seltensten  zur  Entfaltung;  auch  der  Bildhauer  pflegt  grössten- 
theils  seine  Werke,  zumal  die  monumentalen,  auf  Bestellung  zu 
arbeiten;  allein  selbst  der  Maler,  der  heutzutage  am  leichtesten 
dazu  gelangt,  sich  dem  freien  Fluge  seiner  Phantasie  zu  über- 
lassen, war  in  früheren  Epochen  weit  mehr  als  heute  gewohnt, 
die  Aufträge  seiner  Gönner  zu  erwarten  und  in  Kirchen  und 
Palästen  das  darzustellen,  was  diese  verlangten. 

Keine  Frage  also,  dass  die  Gesinnung,  der  Gedankenkreis, 
die  Anschauungswelt  der  Besteller,  im  weitesten  Sinne  also 
des  kunstliebenden,  kunstbedürftigen  Publikums  einen  be- 
stimmenden Einfluss  auf  das  Schaffen  der  Künstler  übt,  und  in 
früheren  Zeiten  noch  entschiedener  geübt  hat.  Wer  dies  als 
eine  Schranke  für  die  schöpferische  Phantasie  anzusehen  ge- 
neigt wäre,  würde  das  Verhältniss  nicht  richtig  auffassen.  Denn 
was  haben  die  Künstler  von  jeher  Anderes  gethan.  als  kratt 


ihrer  gottbegnadeten  Phantasie  den  Ideen  ihrer  Zeit  und  ihres 
Volkes,  den  Empfindungen,  Gedankenkreisen,  Stimmungen  ihrer 
Zeit-  und  Landesgenossen  den  schönheitvei  klärten  Ausdruck  zu 
schaffen:  was  in  den  Gemüthern  der  Massen  formlos  und  dunkel 
schlummerte,  zu  leuchtenden  Gestalten  zu  verkörpern.  Man 
sieht  also,  dass  es  für  die  Kunstgeschichte  von  Werth  ist,  auch 
diese  andere  Seite  der  Betrachtung  einmal  hervorzukehren  und 
nach  den  Bestellern  der  Kunstwerke  zu  fragen. 

So  weit  wir  aber  in  der  Geschichte  bis  in  die  entlegensten 
Zeiten  aufwärts  dringen,  drei  Stände  gleichsam,  drei  grosse 
Kategorieen  von  menschlichen  Existenzen  treten  uns  als  die 
eigentlich  kunstfördernden,  kunstbedürfenden  entgegen:  der 
Pries/er,  der  Fürst  und  der  Kauf  mann.  Unter  letzterem  be- 
greifen wir  die  breite  Schicht  des  Bürgerthums,  welches  durch 
Handel  und  Gewerbe  eine  wichtige  Grundlage  der  meisten 
Staaten  ausmacht,  den  Anstoss  zu  jeder  höheren  Culturent- 
wickelung  giebt  und  bis  zu  den  feinsten  Spitzen  von  Wissen- 
schaft und  Kunst  das  anfänglich  nur  auf  Erwerb  und  Besitz 
gerichtete  Streben  zu  veredeln  weiss.  In  der  Entwickelung  der 
Menschheit  bildet  es  das  fortschreitende,  bewegliche,  nach 
Neuem  und  Fremdem  ausschauende,  rastlos  vorwärts  treibende 
Element,  während  jene  beiden  erstgenannten  Factoren  das  Be- 
harrende, Stabile,  oft  auch  das  Hemmende,  Retardirende  ver- 
treten.   Wie  schön  sagt  unser  grosser  Dichter: 

„Euch,  ihr  (iöttcr,  gehört  <!cr  Kaufmann;  Güter  Jtu  suchen 
ficht  er,  doch  an  sein  Schill'  knüpfet  il.is  Gute  sich  an." 

Nun  lässt  sich  aber  die  Culturthätigkeit  jener  drei  Stände 
schon  in  den  ältesten  Zeiten  nachweisen.  Greifen  wir  ins 
orientalische  Alterthum  hinein,  so  begegnen  wir  der  babylonisch- 
assyrischen,  der  ägyptischen  und  der  phönizischen  Volksge- 
meinde als  Typen  für  jene  drei  Anschauungen.  In  den  ge- 
waltigen, mit  Alabasterplatten  und  buntem  musivischem  Schmuck 
bekleideten  Backsteinpalästen  Nimruds,  Kujjundschiks  und 
Khorsabads  erkennen  wir  den  Ausdruck  einer  kriegerisch-des- 
potischen Macht.  Iiier  bezieht  sich  Alles  auf  den  Fürsten:  die 
reich  gegliederte  Palastanlage  von  Khorsabad,  welche  der 
französische  Consul  Place  an's  Licht  gezogen  hat,  versinnlicht 
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uns  den  Hofhalt  eines  orientalischen  Despoten.  Da  finden  wir 
Prachtgemächer  für  die  Repräsentation,  für  den  Empfang  von 
Gesandtschaften,  reich  ausgebildete  Frauenwohnungen  mit  be- 
sonders zierlichem  Schmuck  der  lauschigen  Höfe  und  Gemächer; 
neben  dem  grossen  Staatshofe  (..cour  d'honneuru  nach  der  Be- 
zeichnung der  Franzosen)  einen  weiten  Wirthschaftshof  mit 
Vorrathskammern,  Stallungen  für  Rosse  und  Schlachtvieh, 
Remisen  für  die  Staatswagen,  kurz  Räume  jeglicher  Art  für 
einen  glänzenden  asiatischen  Hofhalt.  Und  in  den  Reliefs, 
welche  in  unabsehbaren  Reihen  die  Wände  bedecken,  bezieht 
sich  ebenso  Alles  auf  den  König:  wir  sehen  ihn  tafeln  und  den 
Göttern  opfern,  wir  sehen  ihn  auf  der  Jagd  die  Löwen,  den 
Büffel  und  die  Antilope  verfolgen,  wir  sehen  ihn  auf  seinem 
Streitwagen  in  den  Krieg  ziehen,  Flüsse  übersetzen,  feindliche 
Festungen  angreifen  und  zerstören,  und  endlich  das  harte  Loos 
der  Gefangenen  überwachen,  denen  zu  Hunderten,  ja  zu  Tausen- 
den die  Köpfe  in  echt  orientalischer  Grausamkeit  abgeschnitten 
werden.  Das  religiöse  Flement  ist  nur  spärlich  eingestreut; 
am  wirksamsten  in  den  gewaltigen  symbolischen  Thürhütern, 
jenen  sechszehn  Fuss  langen  Riesenstieren  oder  Löwen,  mit 
Flügeln  und  gekröntem  Menschenhaupt,  welche  die  Fingänge 
der  Paläste  bewachen. 

Das  ist  die  Kunst  des  kriegerisch-despotischen  Orients. 

Ganz  anders  das  Bild  der  ägyptischen  /w/ //.?/,  die  wir 
als  hierarchisch-despotische  auffassen  dürfen.  Bezeichnend  für 
die  religiöse  Stimmung  des  ägyptischen  Alterthums  ist,  dass 
fast  alle  Denkmäler  des  Alten  Reiches,  das  mit  dem  Findringen 
der  Hyksos  um  2000  v.  Chr.  sein  Ende  fand,  sich  auf  den  Todten- 
cult  beziehen.  Jene  unabsehbaren  Gräberfelder  im  Gebiete 
von  Memphis,  aus  welchen  die  Riesendenkmäler  der  Pyramiden 
aufragen,  sind  Zeugen  eines  tief  religiösen  Zuges  der  alten 
Aegypter,  der  in  der  Sorgfalt  für  die  Verstorbenen  seinen  er- 
greifenden Ausdruck  findet.  Und  so  sind  denn  auch  die  Bild- 
werke, welche  die  Felsgräber  bedecken,  soweit  sie  nicht  den 
Besitzstand  und  die  Würden  der  darin  Bestatteten  zum  Gegen- 
stand haben,  den  Anrufungen  und  der  Verehrung  der  Götter 
gewidmet.  Und  neben  diesem  religiösen  Inhalt  ist  es  ein  Zug 
patriarchalischer  Ruhe,  idyllischen  Friedens,  der  alle  diese  Dar- 
stellungen beherrscht.  Sie  lassen  uns  in  eine  Zeit  des  ägyptischen 
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Alterthums  blicken,  die  noch  keine  Lust  an  kriegerischen  Unter- 
nehmungen bekennt. 

Wohl  findet  in  diesem  Stillleben  ein  bezeichnender  Um- 
schwung statt,  seit  die  Kriege  mit  den  eingedrungenen  Hyksos 
beginnen  und  endlich  zur  Vertreibung  derselben  führen.  Diu 
ägyptische  Kriegsmacht,  ihrer  wachsenden  Stärke  bewusst. 
wendet  sich  nun  nach  auswärts,  die  Pharaonen  werden  Eroberer 
und  finden  Gefallen  daran,  ihre  Kriegsthaten  in  'ausgedehnter 
Bilderschrift  an  den  Wänden  ihrer  Prachtbauten  pomphaft 
auszubreiten.  Da  sieht  man  einen  Eroberer  wie  Ramses 
Miamun  in  kolossalem  Maassstabe  auf  seinem  Streitwagen  in 
das  Gewimmel  der  Feinde  hieinfahren  und  sie  in  die  Flucht 
treiben,  oder  mit  seinem  Kriegsschiff,  das  ebenso  an  riesigem 
Maassstabe  alle  anderen  Fahrzeuge  überragt,  die  feindlichen 
Flotten  in  den  Grund  bohren,  und  zuletzt  dann  eine  ganze  vor 
ihm  knieende  Völkerschaft  am  Collectivschopf  ergreifen  und 
mit  einem  Hiebe  des  Schlachtbeils  alle  die  verbundenen  Köpfe 
abhauen.  Aber  auch  jetzt  sind  es  nicht  Paläste,  sondern  aus- 
schliesslich Tempel  oder  Grabanlagen,  deren  Wände  also  ge- 
schmückt werden.  Wie  wir  in  Assyrien  keine  irgend  nennens- 
werthen  Tempel  finden,  so  in  Aegypten  keine  Paläste:  ein 
Beweis,  dass  hier  die  Hierarchie  mit  ihren  religiösen  Satzungen 
den  Bauten  der  Pharaonen  ihr  ausschliesslich  gottesdienstliches 
Gepräge  gab,  wenn  auch  in  der  Bilderschrift  die  stolze  Ruhm- 
sucht der  Herrscher  zum  Ausdruck  kam. 

Erkennen  wir  also  in  den  Schöpfungen  jener  beiden  uralten 
Culturvölker  die  Signatur  des  Despotismus  und  der  Hierarchie, 
so  tritt  uns  ein  vorzugsweise  kaufmännisches  Volk  in  den 
Phöniziern  entgegen.  Schon  im  zweiten  Jahrtausend  vor  Christo 
hatte  sich  dieser  semitische  Stamm  an  dem  Küstensaum  Syriens 
ausgebreitet  und,  im  Gegensatze  zu  den  grossen  Festland- 
monarchien, welche  ihn  nach  Süden  und  nach  Osten  um- 
klammerten, sich  zur  ersten  Seemacht  jener  Zeit  entwickelt. 
Nicht  der  Trieb  nach  Eroberung,  sondern  der  Hang  nach  Ge- 
winn leitete  die  kühnen  Seefahrer,  auf  ihren  leichten  Schiffen 
das  ägäische  und  mittelländische  Meer  zu  durchkreuzen,  an  allen 
Gestaden  desselben  Colonien  zu  gründen,  nach  Kupfer,  Zinn 
und  Silber  zu  graben,  die  kostbaren  Purpurschnecken  zu  fangen 
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und  eine  Kette  von  Handelsemporien  anzulegen.  Selbst  über 
die  „Säulen  des  Herkules"  wagten  sie  sich  auf  ihren  gebrech- 
lichen Fahrzeugen  in  den  atlantischen  Ocean  hinaus  und  drangen 
zu  den  britannischen  und  sogar  zu  den  preussischen  Gestaden 
vor,  wo  sie  das  Zinn  und  den  Bernstein  holten.  Zu  einer  Zeit, 
als  es  noch  kein  Athen  gab  und  als  an  der  Stelle  des  späteren 
Rom  halbwilde  Hirten,  in  Ziegenfelle  gehüllt,  ihre  Heerden 
weideten,  erhoben  sich  die  Weltstädte  Tyrus  und  Sidon  als 
blühende  Handelsemporien ,  als  Mittelpunkte  und  Stapelplätze 
des  Welthandels,  die  durch  Vermittelung  der  Phönizier  die 
Producte  der  hochentwickelten  orientalischen  Cultur  gegen  die 
Naturproducte  Griechenlands,  Siciliens,  Sardiniens  und  der 
Küstenstriche  Italiens,  Spaniens  und  Nordafrikas  austauschten. 
Zu  den  noch  halbbarbarischen  Vorvätern  eines  Iktinos  und 
Phidias  kamen  die  klugen  phönizischen  Männer  und  brachten 
jenen  staunenden  Xaturkindern  die  kostbaren  Teppiche  und 
schimmernden  Purpurgewande  Babylons,  die  Elfenbeinschnitze- 
reien, Schmelzwerke  und  Glasflüsse,  die  Gold-  und  Silberarbeiten, 
Broncegeräthe  und  Byssosgcwänder  Aegyptens.  Wenn  bei 
Homer  von  kunstreichen  Arbeiten  die  Rede  ist,  .so  hat  ent- 
weder Hephästos  sie  verfertigt,  oder  sie  stammen  von  ,,sidoni- 
schen  Männern".  Neben  Sidon  hob  sich  früh  schon  Tyrus 
empor,  das  Venedig  des  hohen  Alterthums,  durch  seine  ge- 
sicherte Insellage  und  seine  mächtige  Flotte  das  Bollwerk  der 
phönizischen  Macht.  Von  seinem,  die  ganze  damals  bekannte 
Welt  bis  zu  den  Gebieten  Arabiens,  Persiens  und  Indiens  um- 
spannenden Handel  giebt  der  Prophet  Ezechiel  im  siebenund- 
zwanzigsten Capitel  eine  lebendige  Anschauung.  So  brachten 
die  Phönizier  namentlich  an  die  Gestade  Griechenlands  die 
ersten  Anfänge  der  Cultur,  theilten  den  Griechen  die  von  den 
Babyloniern  empfangenen  Maasse  und  Gewichte  mit  und  brachten 
ihnen  nicht  blos  die  reichen  Kunsterzeugnisse  des  fernen  Ostens 
sondern  auch  die  Producte  ihrer  eigenen  Industrien,  ihrer 
Webereien,  Metalltechniken  und  Glasfabriken. 

Nur  ein  handeltreibendes  Volk  konnte  die  Culturmission 
ausführen,  das  damals  noch  in  primitiven  Naturzuständen  hin- 
dämmernde Europa  mit  den  Ergebnissen  der  hoch  entwickelten 
Civilisation  des  Orients  zu  befruchten.  Nicht  hoch  genug  kann 
man   daher  die    Culturbedeutung   der   Phönizier  anschlagen. 

\V.  I.iibk^,  KuustwnU  und  Künstler.  V 
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Ohne  sie  wäre  schwerlich  jemals  der  Anstoss  zu  einer  höheren 
Entfaltung  aus  Asien  nach  dem  Westen  gelangt.    Fragen  wir 
nun  nach  dem  künstlerischen  Gepräge  der  phönizischen  Cultur, 
so  erhalten  wir  die  bezeichnende  Antwort,  dass  dasselbe  ein 
kosmopolitisches  war.    Gegenüber  der  streng  nationalen  Ge- 
bundenheit der  assyrischen  und  der  ägyptischen  Kunst  ist  die 
phönizische  eine  wesentlich  eklektische,  internationale.  Zwar 
sind  ihre  berühmten  Städte  mit  ihren  Palästen,  Tempeln  und 
Mauern  fast  spurlos  von  der  Erde  vertilgt;  aber  kleinere  Werke 
phönizischer  Kunst  sind  neuerdings  durch  die  französische  Ex- 
pedition Rcnans,  noch  bedeutender  aber  durch  die  Entdeckungen 
des  Generals  di  Ccsnola  auf  Cypern  zu  Tage  gekommen.  Dem 
unermüdlichen  Eifer  dieses  unternehmenden  Forschers,  der  als 
amerikanischer  Consul  auf  der  Insel  seit  i8<><>  zehn  Jahre  lang 
Tausende  von  uralten  Gräbern  untersucht  und  mehrere  Tempel 
aufgedeckt  hat,  verdanken  wir  eine  reiche  Anschauung  jener 
Kunstwelt.     Von  architektonischen  Werken   nennen  wir  zu- 
nächst einige  Grabmäler  und   kleinere  Tempelzellen,  welche 
Renan  auf  der  phönizischen  Küste  bei  Amrith  entdeckt  hat: 
Werke,  in  welchen  sich  ähnlich  wie  in  den  altjüdischen  Gräbern 
bei  Jerusalem,  dem  sogenannten  Grab  des  Absalon  und  Za- 
charias, ägyptische  und  assyrische  Elemente,  die  Pyramide,  der 
Kegel,  das  ägyptische  Kranzgesims,  die  assyrisch-babylonische 
Zinnenkrönung  gemischt  vorfinden,  bei  jenen  hebräischen  Monu- 
menten noch  mit  den  Säulenformen  griechischer  Kunst  ver- 
schmolzen.   Ihren  Sarkophagen  aber  gaben  die  Phönizier  zu. 
meist  die  ägyptische  Mumienform,  wie  der  berühmte  Sarkophag 
des  Königs  Esmunazar  im  Louvre  sammt  mehreren  anderen 
ebendort  befindlichen  Denkmalen  beweist.    Aehnliche  Werke 
hat  denn  auch  General  di  Cesnola  auf  Cypern  gefunden,  vor 
Allem  aber  gelang  es  diesem  unermüdlichen  und  glücklichen 
Forscher,  eine  überaus  grosse  Fülle  phönizischer  Denkmale  an 's 
Licht  zu  ziehen,  die  uns  den  Formenkreis  und  die  Anschauungen 
jenes  merkwürdigen  Volkes  in  überraschender  Lebendigkeit 
vor  Augen  stellen.    Um  nur  Einiges  von  dem  Wichtigsten  zu 
erwähnen,  entdeckte  er  in  den  Ruinen  des  Tempels  von  Golgoi, 
die  er  aus  dem  Schutt  hervorzog,  hunderte  von  plastischen 
Werken,  Statuen  von  kolossalem  Maassstab,  andere  in  Lebens- 
grösse   und  wieder  zahlreiche  unterlebensgross ,  Büsten  und 
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Köpfe,  sämmtlich  aus  einem  feinen  Kalkstein  gearbeitet,  in 
welchen  sich  zumeist  der  semitische  Gesichtstypus  der  Phönizier 
ausspricht,  deren  Wuchs,  Haltung  und  Tracht  aber  bald  ägyp- 
tische, bald  assyrische  Vorbilder  verrathen,  während  andere 
zwischen  beiden  Formen  schwanken.  So  giebt  es  männliche 
Gestalten  mit  den  derben  Gesichtsformen  und  dem  krausen, 
dichten  Haar  der  assyrischen  Kunst,  während  der  ägyptische 
Schurz  mit  der  Uräusschlange  die  Schenkel  umhüllt,  der  Kopf 
aber  durch  die  hohe  konische  Mütze,  die  jetzt  noch  auf  Cypern  bei 
griechischen  Priestern  gebräuchlich  ist,  bedeckt  wird.  Andere 
Gestalten  dagegen  sind  mit  dem  weiten  bis  auf  die  Füsse  her- 
abfallenden troddelbesetzten  Rock  angethan,  den  wir  von  den 
ninivitischen  Denkmälern  her  kennen. 

Noch  erstaunlicher  als  dieser  enorme  plastische  Reichthum 
ist  die  Fülle  von  Schmucksachen  aus  Gold,  Silber  und  ge- 
schnittenen Steinen,  welche  di  Cesnola  entdeckte,  als  es  ihm 
gelang,  unter  den  Tempelruinen  von  Curium  die  aus  vier  halb- 
runden gewölbten  Gemächern  bestehende  Schatzkammer  des 
Tempels  auszugraben:  ein  Fund,  der  sich  den  reichen  Ent- 
deckungen Schliemanns  zu  Hissarlik  und  Mykenä  würdig  an  die 
Seite  stellt  Hunderte  von  goldenen  und  silbernen  Siegelringen 
mit  geschnittenen  Gemmen,  prachtvolle  goldene  Armbänder 
mit  Löwenköpfen  und  Rosetten,  herrlich  gearbeitete  Halsketten, 
mit  Lotosblumen,  Knospen  und  Granatäpfeln  als  Bommeln  ge- 
schmückt, andere  wieder  aus  zartgeflochtenen  Goldfäden  zu- 
sammengewebt mit  Sphinxgestalten,  Medusenmasken,  Harpyien 
und  dgl.  ausgestattet,  endlich  silberne  und  broncene  Vasen, 
Schalen,  Becher,  Näpfe  und  dgl.,  über  dreihundert  in  einem 
dieser  Gemächer  aufgefunden,  bilden  den  Kern  dieses  ausser- 
ordentlichen Schatzes.  Die  Darstellungen  der  in  Achat,  Onyx, 
Jaspis,  Sardonyx  geschnittenen  Cylinder  und  Skarabäen  ge- 
hören zum  Merkwürdigsten  ihrer  Art,  denn  sie  geben  bald 
ägyptische,  bald  assyrische,  bald  gemischt  phönizische  Formen, 
zu  denen  endlich  noch  griechische  vom  alterthümlichen  bis  zum 
freientwickelten  Stil  sich  gesellen.  Hier  wie  auch  in  den  Stein- 
bildwerken wird  so  recht  deutlich,  wie  die  günstige  Lage 
Cyperns  die  Insel  zum  Kreuzungspunkte  der  verschiedenen 
orientalischen  Kunstformen  machte,  aus  denen  sich  dann  in 
freier  Umgestaltung  der  griechische  Stil  entwickelte.    Die  Ent- 
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stehungszeit  iiiler  dieser  Werke  geht  zum  Thcil  ohne  Frage  in 
ein  hohes  Alterthum  zurück;  einen  chronologischen  Anhalt  ge- 
währt die  in  cyprischen  Charakteren  ausgeführte  Inschrift  auf 
einem  goldenen  Armbande,  welche  den  König  Eteandros  von 
Paphos  nennt.  Wahrheiniich  ist  dies  derselbe  Fürst,  dessen 
Name  unter  der  Form  Ituander  auf  einem  Cylinder  des  briti- 
schen Museums  unter  den  cyprischen  Königen  vorkommt,  die 
um  762  vor  Chr.  dem  assyrischen  Herrscher  Asarhaddon  tribut- 
pflichtig waren.  Auf  einem  anderen  Siegel  nennt  sich  Arba 
istar,  Sohn  des  Ilu  Beled,  eines  Zeitgenossen  des  Königs 
Sargon,  des  Erbauers  von  Khorsabad  (um  710  vor  Chr.);  ein 
drittes  trägt  das  Königsschild  Thutmes  III.,  eines  um  die 
Mitte  des  fünfzehnten  Jahrhunderts  vor  Chr.  herrschenden 
Pharaonen. 

Vielleicht  noch  merkwürdiger  sind  mehrere  silberne  Schalen, 
deren  Darstellungen  aus  assyrischen  und  ägyptischen  Motiven 
wundersam  zusammengesetzt  sind:  man  sieht  die  geflügelten 
Menschengestalten,  die  Skarabäen.  Sphinxfiguren,  dazwischen 
Lotospflanzen,  Scenen  kriegerischer  Art.  alles  dies  nach  Trachten. 
Kopftypen,  Ornamentformen  in  demselben  phönizischen  Misch- 
stil, der  stets  seinen  internationalen  Eklekticismus  geltend 
macht. 

Cypern  bildet  nun  für  unsere  Betrachtung  die  Brücke  nach 
Griechenland.  Keine  Frage,  dass  die  Phönizier  es  waren, 
welche  den  Urvätern  der  Hellenen  die  Cultur  des  Orients  über- 
mittelten. Jene  vorhistorische  Epoche  Griechenlands,  welche 
wir  die  heroische  nennen,  hat  in  der  homerischen  Dichtung 
ihren  Abschluss  gefunden,  die  uns  ein  von  der  Poesie  ver- 
klärtes Abbild  jener  Urzeit  gewährt.  Lesen  wir  die  Schilderungen 
der  Herrscherpaläste  eines  Meneluus,  Odysseus,  Alkinoos,  mit 
ihren  erzschimmernden  Wänden,  ihren  kostbaren  goldenen  und 
silbernen  Gefässen  und  Geräthen,  wie  gemahnt  uns  das  Alles 
an  die  glänzende  Pracht  assyrischer  Paläste!  Und  ebenso  wie 
in  Mesopotamien  ist  auch  bei  den  Griechen  des  heroischen 
Zeitalters  von  Tempelgebäuden  noch  nicht  die  Rede.  Alles 
dreht  sich  um  die  Person  des  Herrschers,  und  in  den  ge- 
waltigen Mauerburgen  von  Tiryns  und  Mykenä  erkennen  wir 
noch  jetzt  die  Macht  jener  Fürstengeschlechter,  deren  sagen- 
umsponnene Xamen  Homer  uns  überliefert  hat.    Noch  äugen- 
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fälliger  aber  tritt  uns  in  den  Goldfunden  Schliemanns  zu  Troja 
und  Mykenä  dieselbe  Kunstrichtung"  entgegen,  welche  die  ur- 
alte Cultur  des  Orients  auszeichnet,  und  deren  prächtige  Ueber- 
reste  die  Ausgrabungen  Cesnolas  auf  Cypern  an's  Licht  ge- 
bracht haben.  Und  wenn  wir  dann  weiter  bemerken,  dass 
auch  die  Goldsachen,  welche  aus  den  Gräbern  Etruriens  hervorge- 
zogen wurden,  mit  jenen  cyprischen  vielfach  übereinstimmen, 
wie  lebendig  ersteht  da  vor  unseren  Augen  jene  uralte  Cultur- 
epoche,  in  welcher  die  Phönizier  die  Kunstproducte  des  Orients 
über  alle  Inseln  und  Küstenstriche  des  Mittelmeers  verbreiteten! 

Erst  mit  der  dorischen  Wanderung  um  1000  vor  Christo 
findet  die  heroische  Epoche  Griechenlands  ihren  Abschluss; 
nun  beginnt  unter  der  Wechselwirkung  der  beiden  Haupt- 
stämme, der  lonier  und  Dorier,  ein  neues  Leben,  das  die  orien- 
talischen Ueberlieferungen  abstreift  und  die  schöne  hellenische 
Formenwelt  zur  Erscheinung  bringt,  in  welcher  sich  die  histo- 
rische Zeit  des  Griechenthums  so  unvergleichlich  ausgeprägt 
hat.  Diese  griechische  Cultur  aber  unterscheidet  sich  von  der 
orientalischen  dadurch,  dass  sie  weder  eine  hierarchische,  noch 
eine  despotische  Grundlage  hat.  Priester  und  Herrscher  im 
orientalischen  Sinne  gab  es  nicht  mehr  bei  dem  freien  Volke 
der  Hellenen,  das  sich  zu  politischer  Unabhängigkeit  und  repu- 
blikanischer Selbstherrlichkeit  aus  eigener  Kraft  emporschwang. 
Aber  wenn  es  auch  das  freie  Bürgerthum  ist,  das  die  Griechen 
zu  jener  hohen  Culturblüthe  führte,  welche  bis  in  die  spätesten 
Aeonen  die  Bewunderung  der  Menschheit  sein  wird,  —  eine 
kaufmännische  Cultur  können  wir  die  griechische  doch  nicht 
nennen.  Wohl  ist  Handel.  Gewerbe  und  Seefahrt  der  Lebens- 
odem der  Hellenen:  wohl  haben  sie,  gleich  ihren  früheren 
Lehrern,  den  Phöniziern,  den  Trieb.  Handelsniederlassungen 
und  Colonien  zu  gründen,  welche  von  den  Gestaden  des  Pontus 
Euxinus  bis  zu  den  Küsten  der  pyrenäischen  Halbinsel  griechi- 
schen Geist  zum  herrschenden  machen:  wohl  erkennen  wir  an 
den  zahlreichen  Vasen  aus  athenischen  und  korinthischen 
Fabriken,  die  man  in  den  Gräbern  Mittel-  und  Unteritaliens 
findet,  an  den  herrlichen  Goldsachen  in  den  Grabhügeln  des 
taurischen  Chersonnes,  der  heutigen  Krimm,  das  weite  Gebiet 
griechischer  Kauffahrt  und  Industrie:  aber  im  Ganzen  hebt  sich 
der  griechische  Genius  in  den  grossen  Schöpfungen  seiner 
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Architekten,  Bildhauer  und  Maler,  seiner  Dichter,  Philosophen 
und  Geschichtsschreiber  zu  Höhen  allgemein  menschlicher 
Bildung,  wo  das  Gepräge  der  einzelnen  Standesthätigkeit  er- 
lischt' und  in  einem  Absoluten,  ewig  Giltigen  untergeht.  Erst 
seit  Alexander  beginnt  die  Auflösung  des  griechischen  Geistes: 
der  Orient  gewinnt  neue  Einflüsse,  indem  durch  des  grossen 
Eroberers  Siegeszüge  die  hellenische  Cultur  bis  nach  Indien 
getragen  wird.  Und  sogleich  tritt  in  den  Residenzen  der  Dia- 
dochen,  zu  Alexandria,  Pergamon,  Antiocheia,  die  höfische 
Kunst  des  Despotismus,  ihr  gegenüber  die  kaufmannische  in 
dem  handelsmächtigen  Rhodus  wieder  hervor. 

Noch  weniger  bieten  die  Römer  in  ihrer  Culturentfaltung 
Analogien  mit  den  Erscheinungen  kaufmännischen  Lebens.  Dies 
Volk  von  Kriegern  und  Eroberern  weiss  sich  in  unaufhalt- 
samem Siegeslauf  die  ganze  damals  bekannte  Welt  zu  unter- 
jochen, und  mit  mächtiger  Faust  staatenbildend,  gesetzgebend, 
organisatorisch  zu  wirken.  Seine  Kunst  aber  ist  ein  Compromiss 
griechischer  Formenwelt  mit  den  praktischen  Erfordernissen 
eines  hoch  entwickelten,  energisch  gelenkten  Staatslebens. 

Und  nun  beginnt  jener  gewaltige  Umschwung,  jene  welt- 
erschütternde Reaction,  welche  das  Christenthum  herbeiführen 
sollte.  Im  Gegensatze  zu  einem  Leben,  das  ausschliesslich  im 
Diesseitigen  wurzelt  und  sich  „um  jene  Welt  keinerlei  Ge- 
danken macht'',  entfaltet  sich  von  den  unscheinbarsten  An- 
fangen jene  wundersame  Theokratie  des  Mittelalters,  welche 
im  Namen  Dessen,  der  da  gesagt:  „Mein  Reich  ist  nicht  von 
dieser  Welt",  schliesslich  eine  Hierarchie  errichtet,  wie  sie 
strenger  und  gewaltiger  keine  Zeit  vorher  oder  nachher  je  ge- 
sehen. Die  ganze  erste  Hälfte  des  Mittelalters  bis  in's  13.  Jahr-, 
hundert  steht  unter  dem  ausschliesslichen  Einfluss  der  kirch- 
lichen Ideen,  der  geistigen  Macht.  Was  irgend  an  künstlerischen 
Unternehmungen  ausgeführt,  was  gebaut,  gemeisselt  und  ge- 
malt wird,  trägt  den  Stempel  hierarchischer  Anschauung.  Die 
grossen  Mönchsorden,  voran  die  Benedictiner  und  Cistercienser. 
die  mächtigen  Bischöfe,  unterstützt  von  den  Fürsten  und  dem 
hohen  Adel,  lassen  jene  ausgedehnten  Anlagen  klösterlicher 
und  bischöflicher  Kirchen  entstehen,  in  deren  ernsten  Pfeiler- 
und Säulenhallen  wir  den  feierlichen  Schritt  des  Mönchs  oder 
den  klirrenden  Tritt  des  eisengepanzerten  Ritters  zu  vernehmen 
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glauben.  Es  ist  die  Blüthezeit  des  romanischen  Stils,  der  in  den 
Kirchen  Hildesheims,  Goslars,  Kölns,  in  den  Domen  zu  Naum- 
burg, Bamberg,  Würzburg,  Mainz,  Speier,  Worms  seine  Pracht- 
werke hervorgebracht,  in  den  umfangreichen  Klosteranlagen  zu 
Maulbronn,  Bebenhausen,  Heiligenkreuz  und  vielen  anderen 
ähnlichen  wahre  Mustertypen  mönchischer  Niederlassungen 
hingestellt  hat,  in  welchen  damals  das  gesammte  Wissen  und 
Können  der  Zeit  beschlossen  war,  die  zugleich  Universitäten 
Akademien  und  Polytechniken  ausmachten.  Bischöfe  wie  Mein- 
werk von  Paderborn,  Bernward  von  Hildesheim,  Willigis  von 
Mainz  stehen  an  der  Spitze  des  künstlerischen  Schaffens,  und 
als  der  Chor  des  Doms  zu  Speier  durch  den  Rhein  gefährdet 
ist,  wird  Bischof  Benno  von  Osnabrück  als  Bau  verständiger 
herbeigerufen,  um  jene  festungsartigen  Verstärkungsmauern  an- 
zuordnen, die  noch  jetzt  den  Betrachtenden  mit  Staunen  er- 
füllen. Neben  der  Baukunst  steht  die  Goldschmiedekunst  in 
erster  Linie,  die  mit  ihrer  getriebenen  Arbeit,  ihrem  Niello. 
Filigran,  Schmelzwerk,  mit  dem  kostbaren  Schmuck  von  Edel- 
steinen, antiken  Cameen  und  Perlen,  jene  Wunderwerke 
von  Reliquienschreinen,  Processionskreuzen ,  Altarantependien. 
Kelchen,  Leuchtern  u.  dergl.  hervorbringt,  welche  noch  jetzt 
in  den  Schatzkammern  der  Kirchen  zu  Hildesheim,  Osnabrück. 
Köln,  Aachen,  Essen  und  manchen  anderen  unsere  Bewunde- 
rung erregen.  Damals  entstand  die  goldene  Altartafel  des 
Münsters  zu  Basel,  die  man  jetzt  im  Hotel  de  Cluny  zu  Paris 
sieht;  damals  das  herrliche  Antependium  von  Klosterneuburg 
mit  seinen  edlen  Schmelzwerken. 

Während  der  ganze  Norden  Jahrhunderte  hindurch  in  solcher 
Weise  eine  hierarchisch-aristokratische  Cultur  pflegte,  und  von 
selbständigen  Regungen  des  Bürgerthums  keine  Spur  zu  merken 
ist,  beginnt  zuerst  in  Italien  ein  neuer  Geist  sich  zu  regen. 
Die  Entwickelung  des  individuellen  Lebens  hat  hier,  dem 
übrigen  Abendlande  weit  vorauseilend,  schon  im  frühen  Mittel- 
alter sich  angebahnt.  Und  zwar  war  es  nicht  blos  der  aus  den 
antiken  Municipalverfassungen  stammende  Rest  selbständigen 
Gemeinwesens,  sondern  weit  mehr  noch  der  rege  Handelsver- 
kehr mit  Byzanz  und  dem  Orient,  der  diese  Richtung  förderte. 
Während  die  Grundstimmung  der  Zeit  auch  hier  immer  noch 
eine  religiöse  ist.  vollzieht  sich   doch  allmählich  unter  dein 
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Banner  des  mächtig  aufstrebenden  Bürgerthums  die  Befreiung 
des  Individuums  von  hierarchischen  und  despotischen  Fesseln. 
Man  sieht  recht,  wie  der  Handelsverkehr  die  engen  Schranken 
heimatlicher  Gebundenheit  niederwirft  und  den  Menschen  be- 
freit. In  der  That  sind  es  die  grossen  Handelsrepubliken 
Italiens,  in  welchen  sich  dieser  neue  Geist  zuerst  Bahn  bricht: 
voran  Venedig,  das  in  seiner  insularisch  gesicherten  Lage  schon 
früh  den  Seeverkehr  mit  Constantinopel  und  der  Levante  pflegt 
und  von  dort  auch  seine  künstlerischen  Anschauungen  empfangt. 
Der  Dom  von  San  Marco  mit  seinen  goldschimmemden  Mo- 
saiken, den  bunten  Marmortäfelungen  der  Wände,  den  Bronce- 
thüren  und  den  phantastischen  Kuppeln  ist  wie  eine  aus  den 
Lagunen  aufsteigende  Fata  Morgana,  ein  Märchen  aus  tausend- 
undeiner Nacht,  eine  Wunderblume  des  Orients.  Man  sieht  in 
ihm  wieder  den  internationalen,  eklektischen  Zug  kaufmännischer 
Cultur.  Nicht  minder  glänzend  verkünden  die  edlen  Säulen- 
hallen des  Marmordomes  zu  Pisa,  mehr  noch  die  Kuppel, 
welche  aus  dem  Querschiff  aufragt,  die  Prachtliebe  eines 
Handelsstaates,  der  nach  einem  Seesieg  über  die  sicilische 
Flotte  dies  herrliche  Gotteshaus  errichtete,  dem  dann  bald  der 
Bau  des  Baptisteriums  mit  seiner  weltberühmten  Kanzel  und 
des  schiefen  Glockenturmes  folgte.  Und  ebenso  gemahnt  der 
Dom  von  Amalfi,  der  sich  an  den  zerklüfteten  Gestaden  des 
sonnigen  Golfs  erhebt,  gemahnen  die  alten  Bauten  von  Ravello, 
das  auf  seiner  steilen  Felsenhöhe  traumhaft  über  die  weiten 
Buchten  von  Amalfi  und  Salerno  hinschaut,  an  den  Einfluss 
orientalischer  Anschauungen,  die  auf  weiten  Handelsfahrten  ge- 
wonnen waren.  Zugleich  aber  zieht  der  grosse  Nicola  Pisano 
die  verschüttete  Herrlichkeit  der  antiken  Plastik  aus  Trümmern 
hervor  und  ruft  Wunderwerke  der  Kunst  in's  Leben,  welche 
einen,  freilich  noch  verfrühten,  Lenzeshauch  der  Renaissance 
athmen. 

Aber  inzwischen  regt  es  sich  auch  im  Norden;  der  noch 
dunkel  ringende  Trieb  nach  individueller  Freiheit  führt  zuerst 
auf  architektonischem  Gebiet  zu  einer  Neugestaltung,  die 
wir  als  gothischen  Stil  zu  bezeichnen  gewohnt  sind.  Unsere 
Altvordern  wussten  aber,  dass  es  ein  französischer  Stil  (opus 
francigenum)  war,  der  zu  uns  aus  der  Gegend  von  Franzien 
übertragen  wurde.    Gemäss  dem  vorwaltenden  aristokratisch- 
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mönchischen  Zug  der  französischen  Kunst  des  Mittelalters 
war  es  ein  klösterlicher  Bau.  der  durch  Abt  Suger  von 
St.  Denis  bei  Paris  in  der  zweiten  Hälfte  des  12.  Jahrhunderts 
unternommene  Neubau  seiner  Abteikirche,  an  welcher  zum 
ersten  Mal  die  Principien  des  neuen  Stiles  zur  Erscheinung 
kamen.  Bald  erwachte  ein  Wetteifer  in  allen  Diöcesen 
und  Abteien  zu  immer  freierer  Entfaltung  dieser  glänzenden 
Bauweise.  Die  Kathedralen  von  Paris,  Laon,  Bourges,  von 
Rheims,  Chartres,  Amiens  erheben  sich  in  unglaublicher 
Schnelligkeit,  und  die  glühende  Begeisterung  der  Zeit  spricht 
sich  alsbald  in  einer  grossen  Zahl  ähnlicher  Monumente  aus, 
die  das  ganze  Land  von  der  Normandie  bis  zu  den  Gestaden 
des  Mittelmeeres  bedecken.  Man  erkennt  darin  den  architek- 
tonischen Ausdruck  der  ebenfalls  von  der  Isle  de  France 
ausgehenden  Centralisation  des  politischen  Lebens,  welche  zu 
immer  weiterer  Ausbreitung  und  Befestigung  einheitlicher 
königlicher  Macht  hindrängte.  Wenn  bei  diesen  grossen  Unter- 
nehmungen die  Opferwilligkeit  der  Bürgerschaften  nicht  unter- 
schätzt werden  darf,  so  lag  die  Initiative  doch  zumeist  auf 
klerikaler  Seite,  und  so  behält  die  französische  Gothik  einen 
aristokratisch-priesterlichen  Charakter,  der  in  einzelnen  Werken, 
wie  der  köstlichen  Ste.  Chapelle  zu  Paris,  geradezu  einen  cheva- 
ieresken  Reiz  gewinnt.  Und  dies  ist  im  Wesentlichen,  wenn 
auch  mit  nationalen  Umgestaltungen,  der  Charakter  der  fast 
nicht  minder  glänzenden  englischen  Gothik,  welche  mit  Recht 
die  Bezeichnung  als  „early  English"  trägt. 

Ein  ganz  anderes  Bild  gewährt  uns  um  dieselbe  Zeit 
Deutschland.  Nachdem  durch  den  Untergang  der  Hohenstaufen 
die  Reichsgewalt  schwer  geschädigt  war,  zerfiel  —  im  Gegen- 
satze zu  der  gleichzeitigen  Consolidirung  der  französischen 
Königsraacht  —  Deutschland  immer  mehr  in  einzelne  Territorien, 
aus  welchen  sich  wieder  eine  Anzahl  von  Städten  zu  besonderer 
Macht  und  zur  Reichsunmittelbarkeit  emporschwang.  Das  streb- 
same Bürgerthum  hatte  sich  allmählich  durch  Gewerbe  und  Handel 
zur  Selbständigkeit  entwickelt;  es  fühlte  seine  Bedeutung  und 
strebte  nach  einem  monumentalen  Ausdruck  für  diese  neue 
politische  Stellung.  Im  Norden  war  es  der  Bund  der  Hansa, 
welche  von  Amsterdam  bis  Reval,  von  Krakau  bis  Köln  fast 
alle  bedeutenderen  Städte  vereinte  und  ihre  Verbindungen  bis 
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London,  Brügge,  Wisby  und  Nowgorod  erstreckte;  im  Süden 
traten  vor  Allem  Augsburg,  Ulm  und  Nürnberg  durch  ihre  leb- 
haften Beziehungen  mit  Venedig,  letzteres  auch  durch  die  un- 
vergleichliche in  allen  Gewerben  und  Künsten  ausgezeichnete 
Regsamkeit  seiner  Bürger  glänzend  hervor.  Bezeichnend  für 
diesen  bürgerlichen  Geist  ist  nun  die  Art,  wie  man  in  Deutsch- 
land den  neuen  Baustil  aufnahm.  Allerdings  giebt  es  einzelne 
Fälle,  wo,  wie  an  den  Domen  zu  Köln,  Magdeburg,  Malberstadt, 
die  französische  Form  rein  zur  Entfaltung  kommt  und  mit  ihrem 
reichen  Chorumgang  und  Kapellenkranz,  mit  den  kühn  ge- 
steigerten Hochgewölben  des  Mittelschiffs  und  dem  dadurch 
bedingten  complicirten  Strebesystem  des  Aeusseren  die  theils 
aristokratische,  theils  hierarchische  Gliederung  der  Gesellschaft 
zum  Ausdruck  bringt.  Auch  einzelne  jener  mächtigen  Handels* 
städte  nehmen  rasch  den  französischen  Kathedralgedanken  auf. 
und  noch  jetzt  tragen  die  Marienkirchen  von  Lübeck,  Rostock. 
Wismar,  Stralsund,  Stargard,  die  Katharinenkirche  zu  Hamburg, 
die  Nikolaikirche  zu  Stralsund,  sodann  im  Süden  das  gewaltige 
Münster  zu  Ulm  den  freilich  mannigfach  modificirten  Anschluss 
an  die  Bauweise  Frankreichs  zur  Schau. 

Aber  bald  zeigt  sich's,  dass  dem  schlicht  bürgerlichen  Geiste 
der  deutschen  Städtogemeinden  diese  glänzende  Form  zu  an- 
spruchsvoll, zu  vornehm  war.  Und  wie  in  den  Städten  fast 
überall  die  Zünfte  in  oft  blutigen  Kämpfen  die  Gleichberechti- 
gung mit  den  Patriziern  anstreben  und  erringen,  so  schaffen 
sie  sich  einen  Ausdruck  dieser  demokratischen  Verfassungen 
in  ihren  Kirchenbauten.  F'ortan  muss  das  aristokratische  empor- 
gegipfelte  Mittelschiff  seine  Höhe  ermässigen  und  den  früher 
in  niedriger,  dienender  Stellung  es  begleitenden  Seitenschiffen 
die  sich  jetzt  höher  hinaufstrecken,  gleichsam  auf  halbem  Wege 
entgegenkommen.  So  entsteht  die  nur  Deutschland  eigen- 
tümliche Form  der  Hallenkirche,  deren  drei  Schiffe  in  gleicher 
oder  annähernd  gleicher  Höhe  und  bald  auch  fast  in  derselben 
Breite  sich  neben  einander,  man  könnte  sagen  als  Symbol 
bürgerlicher  Gleichberechtigung,  erheben.  Das  Mittelschiff  ver- 
liert seine  dominirende  Flöhe,  seine  selbständige  Beleuchtung 
der  ganze  Raum  wird  einfacher,  übersichtlicher,  Gliederung  und 
Schmuck  bescheidener;  ebenso  streift  das  Aeussere  die  über- 
reichen Strebewerke  ab  und  bedeckt  seine  ganze  Breite  mit  einem 
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schweren  hohen  Dach,  dem  dann  ein  in's  Kolossale  gesteigerter 
Thurm  an  der  Facade  das  Gegengewicht  zu  halten  sucht. 
Dieselbe  Vereinfachung  im  Grundriss  und  Aufbau  erfährt  der 
Chor,  dem  die  schlichte  Form  einschiffiger  Anlage  mit  viel- 
seitigem Abschluss  fortan  genügt.  So  hatte  das  Bürgerthum 
an  der  fremden  Form  seine  durchgreifenden  Umgestaltungen 
vollzogen  und  die  Gothik  dem  nationalen  Geiste  dienstbar  ge- 
macht. Die  Mehrzahl  der  deutschen  Kirchen  zeigt  diese  Form : 
von  Lübeck,  Colberg,  Greifswald  bis  zu  Danzig,  dessen  kolossale 
Marienkirche  wie  ein  trotziger  Protest  des  Bürgerthums  gegen 
die  zierliche  fremde  Bauweise  erscheint;  von  Calkar  und 
Kmmerich  am  Niederrhein  bis  zu  den  schwäbischen  Kirchen, 
unter  denen  die  feine  Frauenkirche  zu  Esslingen  hervorragt, 
und  bis  zu  den  beiden  mächtigen  Backsteinbauten  Baierns,  der 
Martinskirche  zu  Landshut  und  der  Frauenkirche  zu  München: 
ja  selbst  die  Stephanskirche  in  Wien  ist  ein  ausgezeichnetes 
Beispiel  dieser  Richtung  und  hält  an  der  alten  Ostmark  des 
Reiches  das  Banner  deutscher  Anschauung  hoch  empor. 

Alle  diese  Bauten  tragen,  gegenüber  den  französischen 
Kathedralen,  das  Gepräge  einer  schlichten,  bisweilen  nüchternen 
Grundstimmung,  die  aber  zugleich  den  bürgerlichen  Geist  solider 
Tüchtigkeit  athmet.  Man  sieht  deutlich,  dass  es  diesen  bürger- 
lichen Gemeinden  vor  Allem  darauf  ankam,  praktisch  ange- 
ordnete, klar  übersichtliche,  gut  und  gleichmässig  beleuchtete 
Gebäude  für  die  gottesdienstliche  Feier  zu  gewinnen.  Gewiss 
war  dabei  auch  schon  die  Rücksicht  auf  die  Predigt  maass- 
v^ebend,  die  zum  ersten  Male  durch  die  neuen  Orden  der 
Dominicaner  und  Franziscaner  in  ihrer  populären  Bedeutung 
erfasst  und  zur  Geltung  gebracht  ward.  Wenn  die  Phantasie- 
fülle der  Zeit  dabei  nicht  ganz  zu  ihrem  Rechte  kam,  so  fand 
sie  einen  Ausweg  in  den  Schnitzaltären,  Sacramentsgehäusen. 
Chorstühlen,  den  Taufbrunnen,  Kanzeln,  heiligen  Gräbern,  welche 
in  dieser  Zeit  namentlich  in  Deutschland  glänzender  ausge- 
bildet werden  als  jemals  zuvor. 

Was  sich  so  im  Ausgang  des  Mittelalters  angebahnt  hatte, 
die  Befreiung  des  Individuums  und  die  Ausbildung  einer  bürger- 
lichen Kunst,  die  schon  seit  dem  13.  Jahrhundert  fast  aus- 
schliesslich in  die  Hände  der  Laienmeister  übergegangen  war. 
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das  sollte  nun,  wiederum  allen  übrigen  Ländern  weit  voraus- 
eilend, Italien  durch  die  Renaissance  zur  vollen  Verwirklichung 
bringen.  Die  Entstehung  und  Ausbreitung  dieser  glänzenden 
Cultur  ist  so  oft  eingehend  geschildert  worden,  dass  es  hier 
nur  kurzer  Andeutungen  bedarf.  In  erster  Linie  ist  darauf 
hinzuweisen,  dass  es  wieder  das  Bürgerthum  ist,  von  welchem 
diese  grosse  Bewegung  ausgeht.  Nicht  nur  die  Bahnbrecher 
und  die  literarischen  Träger  dieser  Richtung  gehen  aus  bürger- 
lichen Kreisen  hervor,  nicht  nur  die  Künstler,  welche  ihr  den 
höchsten  Glanz  verleihen,  entstammen  grösstentheils  bürger- 
lichen Familien:  auch  die  Männer,  welche  durch  nachdrückliche 
Förderung  die  neue  Bewegung  in  Wissenschaft,  Literatur  und 
allen  Künsten  unterstützen,  haben  wir  in  denselben  Kreisen  zu 
suchen.  Nicht  die  Päpste,  nicht  die  Fürsten  sind  es,  welche 
an  der  Wiege  der  Renaissance  gestanden,  sondern  es  ist  das 
mächtige  Kaufherrngeschlecht  der  Medici,  welches  das  neuge- 
borne  Kind  aus  der  Taufe  gehoben  und  ihm  seinen  Weg  ge- 
ebnet hat.  Was  ein  Cosimo,  ein  Lorenzo  der  Erlauchte  für  die 
Entwickelung  der  neuen  Cultur  gethan,  ist  mit  unvergänglichen 
Zügen  in  die  Jahrbücher  der  Geschichte  eingetragen.  Diese 
hochsinnigen  Männer,  durchglüht  von  Begeisterung  für  das 
klassische  Alterthum,  benutzten  ihre  bis  in  den  hohen  Norden 
und  den  fernen  Orient  reichenden  Handelsverbindungen,  um 
Handschriften  der  antiken  Schriftsteller  zu  ermitteln  und  zu  er- 
werben; sie  besoldeten  Abschreiber  und  beriefen  Gelehrte,  um 
die  humanistischen  Bestrebungen  zu  pflegen  und  das  Ver- 
ständniss  des  klassischen  Alterthums  auszubreiten;  sie  be- 
gründeten eine  der  ersten  Bibliotheken,  die  sie  dem  öffent- 
lichen Studium  zugänglich  machten.  In  ihrem  Garten  bei 
S.  Marco  brachten  sie  das  erste  moderne  Museum  antiker 
Sculpturwerke  zusammen  und  ermunterten  die  heranwachsenden 
Künstler,  darunter  den  jungen  Michelangelo,  dort  ihre  Studien 
zu  machen.  Vor  Allem  aber  war  es  der  hohe,  der  Renaissance- 
zeit eigne  Sinn  für  monumentale  Werke,  welcher  in  den 
Mediceern  sich  mächtig  regte.  Die  Leidenschaft  jener  Zeit  für 
Bücher,  Bauten  und  Bilder  kam  in  ihnen  zum  gewaltigen  Aus- 
druck. Von  Brunellesco,  Donatello  und  Fra  Filippo  bis  auf 
Lionardo  und  Michelangelo  hat  es  kaum  einen  florentinischen 
Künstler  gegeben,  der  nicht  durch  die  Medici  Förderung  ge- 
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funden  hätte.  Man  berechnete,  dass  die  Familie  in  wenig-  mehr 
als  dreissig  Jahren  für  Bauten  und  andere  öffentliche  Zwecke 
über  663  000  Ducaten  ausgegeben  habe.  Wohl  nie  ist  ein 
Privatvermögen  in  so  hochherziger  Gesinnung  zum  öffentlichen 
Besten  verwendet  worden.  Und  dabei  wussten  die  Medici  vor- 
sichtig dem  Neid  ihrer  Mitbürger  auszuweichen,  denn  als 
Brunellesco  für  Cosimo  das  Modell  eines  grossartigen  Palastes 
hergestellt  hatte,  verwarf  dieser  den  Plan,  um  nicht  durch  die 
Grösse  und  Pracht  des  Baues  Anstoss  zu  geben.  Der  Künstler 
zerstörte  im  Zorn  sein  Modell,  und  Michelozzo  erhielt  den  Auf- 
trag, in  bescheideneren  Verhältnissen  einen  Palast  zu  errichten. 
Ks  ist  der  heutige  Palazzo  Riccardi,  für  welchen  Donatello  den 
plastischen  Schmuck  ausführte,  während  Benozzo  Gozzoli  die 
Capelle  mit  seinen  köstlichen  Fresken  schmückte.  Brunellesco 
aber  baute  für  die  Medici  die  anmuthige  Badia  von  Fiesole  und 
die  stolzen  Säulenhallen  von  S.  Lorenzo  mit  seiner  edlen  alten 
Sakristei,  welcher  später  die  neue  Sakristei  mit  den  Grab- 
mälern  Michelangelos  gegenübergestellt  wurde. 

Schon  im  14.  Jahrhundert  hatte  der  Wetteifer  der  italieni- 
schen Städte  eine  Reihe  grossartiger  Kirchen  und  Profanbauten 
entstehen  lassen,  in  welchen  der  gothische  Stil  des  Nordens  in 
einer  den  südlichen  Anschauungen  entsprechenden  Weise  um- 
gestaltet wurde.  Die  kühne  Weite  der  Gewölbspannungen, 
wie  sie  die  Dome  von  Siena,  mehr  noch  von  Florenz.  St.  Pe- 
tronio  zu  Bologna,  der  edle  Dom  zu  Com«  zu  erkennen  geben, 
deuten  auf  den  stolzen  Sinn  ihrer  städtischen  Krbauer.  Auch 
die  feierlichen  Marmorhallen  des  Doms  zu  Mailand  sind,  wie 
wir  neuerdings  erfahren  haben,  nicht  durch  die  Initiative  des 
Gian  Galeazzo  Visconti,  sondern  durch  den  Unternehmungsgeist 
der  Stadtgemeinde  errichtet  worden.  Und  hier  erkennt  man 
wieder  an  der  von  deutschen  Vorbildern  abhängigen  Grundriss- 
und  Formbildung  den  in  die  Weite  strebenden  Sinn  einer 
Handelsstadt,  die  aus  der  Ferne  das  Beste  herbeiholt  und  in 
kosmopolitischer  Denkweise  auch  die  fremde  Form  nicht  ver- 
schmäht. Wie  wir  Venedig  sich  nach  dem  Orient  wenden 
sahen,  so  richtet  Mailand  sein  Augenmerk  nach  dem  Norden. 
Die  Bolognesen  aber  hatten,  um  St.  Petronio  zur  grössten 
Kirche  der  Christenheit  zu  machen,  ein  ganzes  Stadtviertel  mit 
nner  Anzahl  kleinerer  Gotteshäuser  abgerissen:  so  mächtig 
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herrschte  schon  damals  der  wetteifernde  Monumentalsinn  dieser 
Stadtgemeinden. 

Diese  künstlerische  Gesinnung  steigerte  sich  nun  in  der 
Epoche  der  Renaissance  zur  höchsten  Energie,  angefacht  von 
dem  jener  Zeit  ganz  besonders  eigenen  Ruhmessinn.  Nicht 
blos  die  einzelnen  Städte,  sondern  in  derselben  Stadt  die  ein- 
zelnen Bürger,  Familien,  Zünfte  und  andere  Genossenschaften 
wetteifern  in  künstlerischen  Unternehmungen,  dem  von  den 
Medici  gegebenen  Beispiel  folgend.  Die  Architektur  kehrt, 
von  der  humanistischen  Gesinnung  der  Zeit  getrieben,  zum 
klassischen  Alterthum  zurück,  dessen  edle  Formen  sie  mit  freier 
Genialität  für  die  Forderungen  ihres  religiösen  und  profanen 
Lebens  verwerthet.  Es  entstehen  jene  Paläste,  öffentliche 
Hallen,  Kirchen,  Kapellen,  Spitäler,  kurz  die  unzählbare  Man- 
nigfaltigkeit öffentlicher  und  privater  Werke,  welche  Majestät 
mit  Anmuth  in  unnachahmlicher  Weise  verbinden.  Neben  der 
Architektur  schwingt  sich  besonders  die  Malerei  zu  neuer 
Durchbildung  und  hoher  Blüthe  auf.  Es  ist  gewiss  bezeichnend, 
dass  sie,  so  lange  ihr  Hauptsitz  in  Florenz  bleibt,  einen  ge- 
wissen schlichten  Naturalismus,  eine  gemässigt  bürgerliche  An- 
schauung, fern  von  idealem  Schwung,  behauptet.  Die  Madonnen 
sind  einfache  bürgerliche  Frauen  und  Jungfrauen,  und  die  Ge- 
burt der  Maria  oder  des  Johannes  wird  meist,  wie  in  den  herr- 
lichen PYesken  Ghirlandajos,  zu  gemüthlichen  Schilderungen 
einer  florentinischen  Wochenstube  der  Zeit  benutzt.  Auch  der 
realistische  Sinn,  der  die  Wirklichkeit  bis  in's  Einzelne  des 
Zeitcostüms  und  der  häuslichen  Umgebung  zu  schildern  liebt, 
muthet  uns  als  bürgerliche  Grundstimmung  an.  Erst  in  der 
folgenden  Epoche  sollte  unter  den  Händen  der  grössten  Meister 
an  den  Höfen  zu  Mailand  und  mehr  noch  in  Rom  die  Malerei 
sich  zu  höheren  Anschauungen,  zu  einem  freieren  Idealstil  er- 
heben. Mit  ihr  wetteifert  in  bewegter  Fülle  und  Vielseitigkeit 
der  Darstellungen  die  Plastik,  die  nicht  so  ausschliesslich  von 
der  Antike  beherrscht  wird,  dass  sie  nicht  ebenfalls  dem  reali- 
stischen Zuge  der  Zeit  folgen  sollte. 

Was  in  Florenz  entstanden  war,  wird  wie  ein  neues  Evan- 
gelium der  Kunst  durch  ganz  Italien  verbreitet  und  von  den 
zahlreichen  Fürstenhöfen,  namentlich  aber  von  den  Päpsten,  zu 
glänzender  Wirksamkeit  berufen.    Beachtenswerth  ist  aber,  dass 
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mit  dem  Aufkommen  dieser  fürstlichen  Kunstpflege  die  floren- 
tinische  Kunst  allmählich  erlischt;  wie  einst  in  Athen,  so  war 
sie  hier  an  die  freie  Existenz  eines  republikanischen  Bürger- 
thums geknüpft ,  und  als  die  Medici  im  Herrscherpurpur  zurück- 
kehrten und  der  Stadt  nach  vergeblichem  elfmonatlichen  Kampf 
um  Behauptung  der  Unabhängigkeit  aufgezwungen  wurden, 
vermochte  die  einst  so  mächtig«:  Florentiner  Kunst  nur  noch 
einen  kümmerlichen  Nachsommer  zu  entfalten.  Nur  Venedig 
war  neben  Florenz  der  Ort,  wo  die  Kunst  eines  republikanischen 
Gemeinwesens  eine  Freistatt  fand.  Die  glänzende  Handelsstadt 
war  zwar  von  ihrer  politischen  Machtstellung  bedeutend  her- 
abgestiegen; aber  in  ihren  marmorstrahlenden  Palästen  mit  den 
offenen  Loggien,  die  in  der  dunklen  Fluth  des  Canal  grande 
so  zauberisch  wiedergespiegelt  werden,  mehr  noch  in  der 
glühenden  Farbenpracht  der  Gemälde  eines  Giovanni  und  Gen- 
tile  Bellini,  Carpaccio,  Giorgione,  Tizian  lebt  die  alte  be- 
rauschende Prunkliebe  eines  orientalisch  angehauchten  Cultur- 
lebens  in  verklärter  Schönheit  wieder  auf.  und  die  Devotion 
eines  durch  die  herrschende  Aristokratie  in  strenger  Unter- 
ordnung gehaltenen  Volkes  hat  ihre  Freude  an  dem  malerischen 
Schimmer  üppig  decorirter  Kirchen. 

Etwas  später  als  Venedig  kommt  die  Nebenbuhlerin  der 
Markusrepublik,  das  stolze  Genua,  zu  einer  selbständigen  Kunst  - 
blüthe.  An  den  Namen  des  grossen  Andrea  Doria,  dessen 
Palast  mit  seinen  Säulenhallen  und  Fresken,  noch  mehr  viel- 
leicht durch  die  herrliche  Lage  am  Meere,  die  Bewunderung 
erregt,  knüpft  sich  der  Aufschwung  zur  höchsten  Blüthe.  Der 
türstliche  Stolz  dieser  Kaufmannsaristokratie  spricht  sich  nach- 
drücklich in  den  Palästen  der  Via  Nuova  aus,  die  mit  ihren 
grossartigen  Vestibülen,  den  weiten  hallengesäumten  Treppen- 
und  Hofanlagen  eine  majestätische  Schönheit  und  festliche 
Stimmung  erreichen,  welche  der  gesammten  Palastarchitektur 
eine  neue  Richtung  geben  sollte.  Noch  im  17.  Jahrhundert 
sind  es  dann  Rubens  und  Van  Dyck,  die  den  fürstlichen  Kauf- 
herren durch  ihre  glänzende  Kunst  zu  dienen  suchen. 

Um  dieselbe  Zeit,  als  in  Florenz  die  Erneuerung  der  ge- 
sammten Kunst  sich  vollzog,  erlebte  Flandern  eine  nicht  minder 
durchgreifende  Umgestaltung  seiner  Malerei.  Auch  hier  sind 
es  die  grossen  Handelsstädte,  Brügge  und  Gent,  von  welchen 
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das  Ströhen  nach  lebensvollem  Naturalismus  seinen  Ausgang 
nimmt.  Es  ist  vielleicht  noch  niemals  genügend  betont  worden, 
welchen  Antheil  der  kaufmännische  Geist  an  der  Entwickelung 
des  modernen  Realismus  genommen  hat.  Geschlechter,  die  in 
ruhigem  Genügen  und  im  stillen  Geleise  des  Alltagslebens  hin- 
dämmern, verfallen  gern  in  herkömmliche  Gebräuche  und  An- 
schauungen, ohne  Bedürfniss  nach  neuen  Formen.  Wer  aber 
auf  weiten  Fahrten  mit  dem  offenen,  auf  Erwerb  und  Vortheil 
gerichteten  Blick  fremde  Länder  und  Völker  aufzufassen  ge- 
wohnt ist,  dem  schärft  sich  das  Auge  für  prüfende,  unter- 
scheidende Betrachtung;  es  erwacht  in  ihm  der  Sinn  für  die 
Wirklichkeit  der  Dinge  mit  ihrem  mannigfaltigen  Reiz.  So 
entstand  auch  in  den  Flanderern  des  i  5.  Jahrhunderts  ein  mäch- 
tiger Hang  zum  Realismus.  Auf  den  Strassen  und  Märkten 
der  flandrischen  Städte  begegneten  sich  in  ihren  mannigfaltigen 
Trachten  und  Physiognomien  alle  Völkerschaften  des  Abend- 
landes und  des  Ostens,  Engländer,  Scandinuvier  und  Sarmaten. 
Franzosen.  Spanier,  Italiener;  nicht  minder  die  Orientalen  in 
ihrer  phantastischen  Costümen.  Wir  sehen  noch  jetzt  auf  den 
Bildern  der  flandrischen  Maler,  wie  diese  bunte  Mannigfaltigkeit 
auf  ihre  Phantasie  gewirkt  und  sie  zu  künstlerischer  Nach- 
bildung gereizt  hat.  Unter  solchen  Kindrücken  erblühte  die 
Kunst  eines  Hubert  und  Jan  van  Kyck.  die  noch  in  treuherziger 
Weise  an  den  alten  religiösen  Anschauungen  festhält,  aber  den 
offenen  Blick  in's  Leben,  in  das  vielgestaltige  Menschendasein 
und  den  Zauber  einer  frühlingsfrischen  Natur  damit  verbindet. 
Wohl  hat  der  prachtliebende  burgundische  Hof  diese  Kunst 
alsbald  in  seinen  Dienst  genommen,  wie  denn  Jan  van  Eyck 
zum  Hofmaler  und  „varlet  de  chambre"  ernannt  wurde;  aber 
aus  dem  flandrischen  Bürgerthum  ist  sie  in  aller  Macht  und 
Herrlichkeit  emporgestiegen,  und  das  gewaltige  Hauptwerk, 
der  berühmte  Genter  Altar,  grösstenteils  jetzt  im  Berliner 
Museum  und  nur  in  den  llaupttafeln  noch  am  alten  Ort,  in 
St.  Bavo  zu  Gent,  verdankt  einem  bürgerlichen  Stifter,  dem 
Jodocus  Vyts  und  seiner  Gemahlin  Lisbetta,  seine  Entstehung 
Während  so  die  Malerei  aus  der  mittelalterlichen  Ueber- 
weltlichkeit  in  die  frische  Weltwirklichkeit  umschlug,  verharrte 
aber,  merkwürdig  genug,  im  ganzen  Norden  die  Architektur 
noch  streng  in  den  Bahnen   des  gothischen  Stiles.    Von  der 
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Zähigkeit,  mit  welcher  an  diesem  namentlich  in  den  bürgerlichen 
Kreisen  festgehalten  wurde,  giebt  es  keinen  schlagenderen  Be- 
weis, als  die  Menge  von  Kirchen  und  Rathhäusern,  die  bis 
ins  16.  Jahrhundert  hinein  in  gothischen  Formen  errichtet 
wurden.  Allein  man  empfindet  an  allerlei  decorativen  Spiele- 
reien, am  Ueberwuchern  phantastischer  Zierformen,  die  selbst 
an  den  Gewölben  ihr  Spiel  treiben,  dass  der  Ernst  des  Stiles 
vergessen  war,  dass  sein  constructives  System  sich  lockerte, 
dass  man  instinctiv  fühlte,  wie  wenig  seine  Ausdrucks  weise  der 
umgewandelten  Zeitstimmung  entsprach.  Und  Aehnliches  bieten 
auch  die  Werke  der  Sculptur,  die  namentlich  in  Deutschland 
in  unzähligen,  glänzend  ausgeführten  Holzschnitzereien  eine 
überströmende  Kraftfulle  verräth.  In  diesen  Arbeiten  verbindet 
sich  mit  einem  staunenswerthen  technischen  Geschick  das  un- 
verkennbare Streben,  mit  der  Malerei  zu  wetteifern,  ja,  sie 
womöglich  an  greifbarer  Lebendigkeit  zu  überbieten.  Nament- 
lich die  Scenen  der  Passion,  welche  das  tief  erregte  Volksge- 
müth  überall  in  den  Bühnendarstellungen  der  Passionsspiele 
sich  selber  vorführte,  werden  mit  sichtlicher  Vorliebe  auch  an 
die  Altäre  übertragen,  durch  scharfen  dramatischen  Ausdruck, 
prägnante  Charakteristik,  malerische  Zeitcostüme  und  reiche 
Vergoldung  und  Farbenpracht  dem  derb  bürgerlichen  Sinne 
nahe  gebracht. 

Je  mehr  aber  diese  verschiedenen  Kunstrichtungen  sich 
neben  einander  geltend  zu  machen  suchten,  desto  klarer  musste 
man  erkennen,  dass  die  gothische  Architektur  mit  diesem  ener- 
gischen Realismus  nicht  länger  Hand  in  Hand  zu  gehen  ver- 
mochte. Kein  Wunder  daher,  dass  die  Renaissance  aus  dem 
Süden  sich  alsbald  Eingang  nach  dem  Norden  verschaffte. 
Hatte  dieser  einst  Italien  die  Gothik  gegeben,  die  dort  freilich 
durchgreifend  umgestaltet  wurde,  so  brachte  dieses  dafür  den 
cisalpinischen  Ländern  seine  neue  klassische  Architektur,  die 
allerdings  dort  nicht  minder  entscheidende  Umwandelungen  er- 
fuhr. Am  raschesten  nahm  das  bewegliche,  zu  Neuerungen 
stets  aufgelegte  Frankreich  die  Renaissance  auf,  und  schon 
bald  nach  der  Mitte  des  1 5.  Jahrhunderts  wendet  der  treffliche 
Miniaturist  Jean  Fouquet,  Louis'  XI.  Hofmaler,  die  Formen, 
nicht  etwa  der  oberitalienischen ,  sondern  der  strengeren  floren- 
tinischen  Renaissance  in  seinen  zierlich  ausgeführten  Bildern 
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an.  Aber  in  Frankreich  ist  und  bleibt  die  neue  Kunst  an  den 
Hof  und  die  höfischen  Kreise  geknüpft,  und  die  franzosischen 
Könige  und  ihre  Grossen,  namentlich  Georg  von  Amboise, 
sind  es,  welche  die  Renaissancekunst  nach  Frankreich  ver- 
pflanzen und  durch  Berufung  namhafter  italienischer  Meister 
dort  einbürgern.  Dort  also  haben  wir  —  und  so  bleibt  es  über 
drei  Jahrhunderte  lang  —  eine  ausschliesslich  höfische  Kunst, 
deren  einzelne  Epochen  die  Franzosen  ganz  zutreffend  mit  den 
Xamen  ihrer  Könige  bezeichnen. 

Welch  anderes  Bild  bietet  uns  Deutschland!  Hier  geht  die 
Renaissance  einzig  und  allein  von  bürgerlichen  Kreisen  aus. 
Die  süddeutschen  Handelsstädte  Augsburg  und  Nürnberg  sind 
es,  welche  sie  zuerst  aufnehmen  und  in  kräftigem  wetteifern- 
den Antriebe  ausbilden.  Hier  vor  Allem  wird  es  klar,  wieviel 
der  kaufmännische  Geist  für  die  Aufnahme  der  fremden  Form 
gewirkt  hat.  Die  lebhaften  Beziehungen  jener  beiden  grossen 
Handelsstädte  zu  Oberitalien,  namentlich  zu  Venedig,  wie  treten 
sie  uns  so  anschaulich  in  Dürers  Briefen  an  Pirckheimer  ent- 
gegen! Lange  hatte  das  am  Althergebrachten  mit  Pietät  haftende 
deutsche  Volk  die  alten  ausgelebten  gothischen  Formen  fest- 
gehalten; jetzt  aber  bricht  sich,  von  den  humanistischen  Studien 
angefacht,  aufs  nachdrücklichste  aber  von  den  bürgerlichen 
Kreisen  der  reichen,  weltbewanderten  Kaufleute  gepflegt,  die 
Renaissance  Bahn.  Wie  sehr  in  diesen  hochgebildeten  Handels- 
herren die  Liebe  zur  Kunst  damals  sich  regte,  erkennen  wir 
aus  Werken  wie  Adam  Krafts  Sacramentsgehäuse,  Peter 
Vischers  Sebald usgrab  und  Fuggergitter,  Holbeins  Madonna 
des  Bürgermeisters  Meyer,  Dürers  Dreifaltigkeitsbild  für  das 
Landauer  Brüderhaus  und  seinem  Altarwerk  für  den  Kaufherrn 
Jacob  Heller  von  Frankfurt.  Und  wie  rührend  klingt  aus 
Dürers  Briefen  an  den  Besteller  die  Bitte  um  ein  „Trinkgeld" 
für  seine  Hausfrau,  und  der  Dank,  den  er  dann  für  die  erhaltene 
„Verehrung"  ausspricht,  der  noch  ein  Trinkgeld  von  zwei 
Gulden  für  den  jüngeren  Bruder  des  Meisters  beigefügt  war! 

Wenn  auch  im  Laufe  der  Zeit  die  deutschen  Höfe  zu  Stutt- 
gart, Heidelberg  und  München,  zu  Darmstadt,  Kassel,  Dresden, 
Berlin,  zu  Prag  und  Wien  die  Renaissance  bereitwillig  auf- 
nehmen: ihren  Ausgangspunkt  hat  sie  doch  bei  uns  von  bür- 
gerlichen Kreisen  genommen;  unsere  grossen  Künstler,  ein 


Digitized  by  Google 


'47 


llolbein,  Burgkmaier,  Dürer,  Vischer  und  so  manche  andere  haben 
sie  ausgebildet,  unsere  mächtigen  Handelsstädte  sie  mit  Vor- 
liebe gepflegt. 

Und  hier  tritt  nun  der  profane  Charakter  der  neuen  Cultur 
deutlich  zu  Tage.  In  Italien  hatte  die  Renaissance  auch  die 
umfassendsten  kirchlichen  Aufgaben  gefunden;  in  Deutschland, 
wo  sie  mit  der  Reformation  zusammen  trifft,  wird  sie  in  erster 
Linie  weltliche  Kunst.  Die  Kirche  hat  ihr  nur  in  einzelnen 
Fällen  auch  Aufträge  zu  bieten.  Ihr  erwächst  nun  vor  Allem  die 
Aufgabe,  das  ganze  Leben  künstlerisch  zu  verklären ,  seine  pro- 
fanen Bedurfnisse  durch  die  Macht  der  Phantasie  zu  adeln.  So 
kommt  es,  dass  die  profane  Architektur  mit  den  sie  begleiten- 
den Kunstgewerben  die  freie  Plastik  und  die  selbständige 
Malerei  in  zweite  Linie  zurückdrängt.  Der  Bürger  sucht  vor 
Allem  sein  Wohnhaus  zu  einem  Sitz  traulichen  Behagens  zu 
machen.  Nach  aussen  minder  prunkvoll,  aber  durch  hohe  ge- 
schweifte Giebel ,  vorspringende  Erker  und  Treppenhäuser  reich 
bewegt,  entfaltet  es  seinen  Reiz  hauptsächlich  im  Innern.  Die 
getäfelten  Wände  mit  ihren  schon  gegliederten  Eintheilungen 
und  Füllungen,  die  prächtig  geschnitzten  Decken,  die  glasirten 
Oefen  mit  ihren  Figuren  und  Geschichten ,  die  bunte  Pracht 
der  Glasgemälde  in  den  Fenstern,  endlich  der  mannigfache 
Hausrath,  das  blinkende  Zinn,  Erz  und  Silber,  die  Truhen, 
Schränke  und  Büffets,  das  Alles  stimmt  zu  einem  kostlichen 
und  tief  gesättigten  Farbenaccord  zusammen.  Xoch  glänzender 
erheben  sich  in  einzelnen  Fällen  die  palastähnlichen  Häuser 
grosser  Kaufherren,  wie  der  Fugger,  von  deren  marmorge- 
pflasterten Sälen,  kunstreichen  Kammern  und  Cabineten,  von 
deren  statuengeschmückten  mit  Springbrunnen  ausgestatteten 
Gärten  die  Zeitgenossen  nicht  genug  zu  rühmen  wissen. 

In  der  That  scheint  im  Anfang  der  Epoche  fast  alle  höhere 
Bildung  sich  auf  die  bürgerlichen  Schichten  zu  beschränken;  in 
den  adligen  Kreisen  und  selbst  an  den  Höfen  herrscht  vielfach 
noch  als  Erbe  des  Mittelalters  jene  rohere  Sitte,  welche  schon 
Aeneas  Sylvius  in  Deutschland  antraf,  und  von  der  uns  die 
Chronisten  gar  manche  Schilderung  hinterlassen  haben.  Wir 
wollen  nur  an  die  Aufzeichnungen  des  edlen  schlesischen  Ritters 
Hans  von  Schweinichen  erinnern,  der  mit  seinem  Herrn,  Herzog 
Heinrich  XI.  von  Liegnitz,  jenen  merkwürdigen  Zug  durch 
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Deutschland  machte,  auf  welchem  der  heruntergekommene 
Fürst  bei  seinen  Standesgenossen,  aber  auch  bei  städtischen 
Magistraten,  Fürsten  und  Adligen  in  naiver  Unbefangenheit  auf 
den  Bette]  auszog  und  nicht  unzufrieden  war,  wenn  man  sich 
durch  eine  Summe  mit  ihm  und  seinem  zahlreichen  Tross  ab- 
zufinden suchte.  Schweinichens  Tagebuch  giebt  uns  über- 
raschende Aufschlüsse  über  das  Leben  in  seinen  Kreisen.  „Des 
Morgens,"  so  berichtet  er,  „wenn  man  aus  dem  Bette  aufge- 
standen, ist  das  Essen  auf  dem  Tisch  gestanden  und  gesoffen 
worden  bis  zur  rechten  Mahlzeit,  von  da  wieder  bis  zur 
Abendmahlzeit.  Welcher  nun  reif  war,  der  fiel  abe."  Diese 
Lebensweise  wiederholt  sich  an  den  verschiedenen  fürstlichen 
und  adligen  Höfen ,  und  Schweinichen  verzeichnet  wie  ein  sorg- 
samer Haushalter  alle  mehr  oder  minder  „starke  Räusche",  die 
er  sich  während  seines  ganzen  Lebens  getrunken,  in  seinem 
Tagebuche.  Originell  ist  die  Schilderung  von  einem  Bankett, 
welches  seinem  Herrn  zu  Augsburg  im  Fuggerhause  gegeben 
wird,  dessen  fürstliche  Pracht  den  schlesischen  Landjunker  in 
Staunen  setzt.  „Das  Mahl,"  so  erzählt  er,  „war  in  einem  Saal 
zugerichtet,  in  dem  man  mehr  Gold  als  Farbe  sah.  Der  Boden 
war  von  Marmelstein  und  so  glatt,  als  wenn  man  auf  dem  Eise 
i^inge.  Es  war  ein  Credenztisch  aufgeschlagen  durch  den  ganzen 
Saal,  der  war  mit  lauter  Trinkgeschirren  besetzt  und  mit  merk- 
würdigen schonen,  venezianischen  Gläsern.  Nun  gab  Herr 
Fugger  seiner  fürstlichen  Gnaden  einen  Willkomm,  ein  künst- 
liches Schiff  von  venezianischem  Glas.  Wie  ich  es  vom  Schenk- 
tisch nehme  und  über  den  Saal  gehe,  gleite  ich  in  meinen 
neuen  Schuhen  aus,  falle  mitten  im  Saale  auf  den  Rücken  und 
giesse  mir  den  Wein  auf  den  Hals;  das  neue  roth  damastische 
Ivleid,  welches  ich  anhatte,  ging  mir  ganz  zu  Schande,  aber 
auch  das  schöne  Schiff  zerbrach  in  tausend  Stücke.  Es  geschah 
jedoch  ohne  meine  Schuld,  denn  ich  hatte  weder  gegessen  noch 
getrunken.  Als  ich  später  einen  Rausch  bekam,  stand  ich 
fester  und  fiel  hernach  kein  einziges  Mal,  auch  im  Tanze  nicht." 
Aber  selbst  ein  weitgereister  Weltmann,  wie  Michel  de  Mon- 
taigne, rühmt  die  Schönheit  der  Stadt,  wie  er  denn  überhaupt 
die  deutschen  Städte,  wegen  der  Sauberkeit  ihrer  Strassen  und 
Plätze  und  des  Reich thums  ihrer  Bürgerhäuser  an  köstlichem 
llausrath,  den  französischen  voranstellt.    Besonders  preist  er 
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den  Palast  der  Fugger  mit  seinen  prächtigen  Sälen,  wie  er 
nie  so  schone  gesehen ,  sowie  ihre  Gärten  mit  den  Springbrunnen 
und  Lusthäusern.  Ein  andrer  Berichterstatter  jener  Tage 
schildert  die  Häuser  der  Fugger  „mit  ihren  gewölbten  Säulen- 
gängen, den  weitläufigen  und  zierlichen  Zimmern,  den  Stuben, 
Sälen  und  dem  Cabinettc  des  Herrn,  welches  sowohl  wegen 
des  vergoldeten  Gebälkes,  als  der  übrigen  Zierrathen  und  der 
Pracht  seines  Bettes  das  allerschönste  ist.  Das  Innere  schmücken 
treffliche  Gemälde,  besonders  aber  viele  und  grosse  Denkmale 
des  Alterthums,  in  einem  Zimmer  eherne  und  gegossene  Bilder 
und  Münzen,  im  andern  steinerne,  darunter  einige  von  kolossaler 
Grösse".  Die  reiche  Vertäfelung  der  Wände,  die  vergoldeten 
Decken,  die  bunten  Labyrinthe  von  eingelegter  Arbeit  auf  den 
Fussböden,  die  Gärten  mit  ihren  seltenen  ausländischen  Pflanzen, 
ihren  Blumenbeeten  und  Bäumen,  den  reich  ausgemalten  Lust- 
häusern und  den  Springbrunnen,  die  mit  Erzbildern  der  Götter 
geziert  sind,  erregen  Staunen.  „Mir  gefielen,"  setzt  der  Be- 
richterstatter hinzu,  „die  königlich  französischen  Gärten  zu  Blois 
und  Tours  nicht  so  gut."  Auch  am  Xiederrhein  wird  ähnliche 
Pracht  in  den  Häusern  der  grossen  Kaufleute  bezeugt;  bei 
einem  Kölner  Handelsherrn  zeigte  man  den  Gästen  neben  dem 
Saal  die  Garderobe  mit  dem  an  zwei  Wänden  von  unten  bis 
an  die  Decke  reichenden,  auf  30,000  Ducaten  geschätzten 
Silbergeschirr,  „wie  denn  die  Kölner  sonderlich  mit  dem  Silber- 
geschirr prangen".  Dagegen  wird  in  andern  Dingen  den  Ober- 
deutschen der  Vorrang  in  der  Ueppigkeit  zugestanden,  denn 
erfahrene  Männer  wundern  sich  darüber,  dass  die  Augsburger 
Frauen  jeden  Tag  ein  Bad  nehmen,  und  der  Oberstallmeister 
des  Kaisers  meint,  die  oberdeutschen  Frauen  müssten  es  wohl 
nöthiger  haben  und  weniger  sauber  sein,  als  die  brabantischen 
und  niederdeutschen,  „die  nur  ein-  oder  zweimal  im  Jahre 
baden". 

Man  sieht  aus  alledem,  dass  die  bürgerlichen  Kreise  an 
allgemeiner  Cultur  und  künstlerischer  Bildung  den  adligen  da- 
mals weit  vorausgeeilt  waren.  Dies  Verhältniss  spiegelt  sich 
in  unserer  ganzen  damaligen  Kunst.  Nicht  blos  zahlreiche 
Werke  der  Malerei  und  Plastik,  auch  die  köstlichen  Arbeiten 
des  Grabstichels  und  des  Holzschnitts  sind  für  die  bürgerlichen 
Kreise  vornehmlich  geschaffen  worden.    Während  in  Italien  die 
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grosse  monumentale  Kunst  mit  ihrem  vornehmen  Gepräge  die 
Production  beherrscht,  strömt  eine  unerschöpfliche  Fülle  künst- 
lerischer Phantasie  bei  uns  in  jene  unscheinbareren  Erzeugnisse 
der  vervielfältigenden  Künste  aus,  die  man  wohl  als  volks- 
thümliche  bezeichnen  darf.  Für  Kirchen  und  Paläste  vor- 
nehmlich arbeitet  die  Kunst  in  Italien,  für  das  trauliche  Familien- 
zimmer des  Bürgerhauses  grösstentheils  die  deutsche.  Und  auch 
in  Form  und  Inhalt  wirkt  diese  Sphäre  auf  unsere  Meister  ein; 
das  Charaktervolle,  dabei  doch  vielfach  spi essbürgerlich  Ver- 
zwickte in  den  Gestalten  Schongauers  und  Dürers,  selbst  wo 
es  Scenen  der  heiligen  Geschichte  gilt,  ist  ein  derb  volksmässiger 
Protest  gegen  die  ideale  Hoheit  der  milteralterlichen  Kunst, 
aber  zugleich  ein  unerschöpflicher  Quell  von  gemüthlicher  Innig- 
keit und  Frische  der  Empfindung. 

Und  nun  schickt  sich  das  deutsche  Bürgerthum  denn  auch 
an,  die  öffentlichen  Monumente  mit  dem  vollen  Glanz  der  neuen 
Kunstweise  auszustatten.  Wer  die  Rathhäuser,  Kaufhallen, 
Zunfthäuser  und  alle  die  anderen  Gebäude  der  städtischen  Ver- 
waltung, die  Schulen,  Spitäler,  Festungswerke  unserer  deutschen 
Städte  kennt,  der  weiss,  welch  edler  Wetteifer  etwa  seit  der 
Mitte  des  16.  Jahrhunderts  überall  gewaltet  und  Werke  eines 
eigenartigen  charaktervollen  Stils  hervorgebracht  hat.  Die 
malerische  Wirkung  des  Rathhauses  zu  Rothenburg  mit  seiner 
luftigen  Loggia,  die  stattliche  Anlage  der  Rathhäuser  zu  Nürn- 
berg und  zu  Augsburg,  letzteres  mit  seinem  goldenen  Saal  ein 
Nachklang  italienischer  Eindrücke,  die  energischen  und  charakter- 
vollen Rathhäuser  zu  Schweinfurt,  Tübingen,  Gernsbach  und 
so  manche  andere  süddeutsche  Bauten  der  Zeit  beweisen,  wie 
mannigfaltig  die  deutschen  Architekten  diese  Aufgaben  zu  ge- 
stalten wussten.  Aber  fast  noch  glänzender  entfaltet  sich  der 
städtische  Profanbau  an  den  norddeutschen  Monumenten.  Wer 
kennt  nicht  die  elegante  Rathhaushalle  zu  Köln,  die  überwäl- 
tigende ornamentale  Pracht  des  Rathhauses  zu  Bremen,  dessen 
glänzender  Saal  mit  seinen  üppigen  Holzschnitzereien  nur  noch 
überboten  wird  von  den  köstlichen  Arbeiten,  welche  Lüneburg 
durch  Meister  Albert  von  Soest  in  seinem  Rathsaal  ausführen 
liess.  Und  in  diesem  Raum  bewahrte  man  bis  vor  Kurzem 
den  herrlichen  Silberschatz,  die  Stiftung  patriotischer  Bürger 
aus  den  stolzen  Zeiten  der  Stadt,  die  der  von  seiner  Höhe 
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längst  herabgesunkene  Ort  froh  war,  neuestens  an  das  Berliner 
Gewerbemuseum  verkaufen  zu  können.  Um  dieselbe  Zeit  fugte 
damals  Lübeck  seinem  Rathhause  die  prächtige  Renaissance- 
facade  hinzu,  Danzig  aber  stattete  sein  altstädter  Rathhaus  mit 
reicher  Zier  innen  und  aussen,  namentlich  mit  dem  graziösen 
Glockenthurm  aus,  errichtete  das  rechtstädtische  Rathhaus,  das 
Zeughaus  und  die  imposanten  Festungsthore,  sämmtlich  Wahr- 
zeichen des  Einflusses  niederländischer  Kunst,  die  damals  die 
nordischen  Städte  bei  uns  ebenso  beherrschte  wie  die  italienische 
unsern  Süden. 

Wir  schöpfen  nur  einige  Tropfen  aus  dem  Meere  dieser 
grossen  Cultur;  eine  Wanderung  durch  unsere  deutschen  Städte 
zeigt  auf  Schritt  und  Tritt,  wie  kraftvolle  Wogen  dieselbe  ge- 
schlagen hat:  Danzig  und  Lübeck,  Nürnberg  und  Augsburg, 
Braunschweig,  Hildesheim,  Halberstadt,  Münster,  Lemgo  und 
so  viele  andere  sind  noch  jetzt  lebendige  Zeugnisse  jenes 
bürgerlichen  Geistes,  der  sich  in  freiem  Behagen  gehen  liess. 
Die  weitere  Entfaltung  desselben,  mit  einem  starken  Beige- 
schmack demokratischer  Sinnesweise  finden  wir  sodann  in  den 
Xiederlanden.  Zwar  im  südlichen  Theile  des  Landes,  in  Bra- 
bant,  wussten  Albas  blutige  Maassregeln  jede  freiheitliche  Be- 
wegung niederzuschlagen  und  den  Despotismus  Spaniens  und 
des  jesuitisch  gewordenen  Katholicismus  wieder  aufzurichten; 
Verhältnisse,  die  sich  dann  in  einer  üppig  emporschiessenden 
specifisch  kirchlichen  Kunst  aussprechen,  als  deren  höchster 
Ausdruck  die  machtvollen  Altarbilder  von  Peter  Paul  Rubens 
dastehen.  Dagegen  kämpften  die  nördlichen  Provinzen  mit  zäher 
Ausdauer  den  Unabhängigkeitskampf  und  eroberten  für  Holland 
das  kostbare  Doppelgut  politischer  und  religiöser  Freiheit.  In 
kühnen  Unternehmungen  breitete  zugleich  das  Land  seinen 
Handel  und  seine  Macht  in  überseeischen  Besitzungen  aus,  und 
der  Reichthum  der  grossen  Handelsstädte,  an  der  Spitze 
Amsterdam,  förderte  alsbald  eine  Kunstblüthe,  die  man  als 
schärfsten  Ausdruck  des  germanischen  Realismus  und  bürger- 
lichen Unabhängigkeitssinnes  bezeichnen  muss. 

Diese  holländische  Kunst  ist  ganz  weltlich;  das  calvinistische 
Bekenntniss  verschloss  ihr  die  Pforten  der  Kirche,  und  wenn 
Meister  wie  Rembrandt  dennoch  biblische  Stoffe  des  alten  und 
neuen  Testamentes  behandelten ,  so  geschah  es  in  jenem  streng 
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protestantischem  Sinne,  der  mit  seinem  Gebet  sich  in  das  stille 
Kämmerlein  einschliesst  und  ohne  Vermittelung  dem  Herrn  zu 
nahen  sucht.  Die  Innigkeit  und  Anspruchslosigkeit  dieser 
Schöpfungen,  die  vor  Allem  in  den  Radirungen  des  grossen 
Meisters  sich  darlegt,  ist  geistesverwandt  den  ähnlichen  Arbeiten 
Dürers,  als  dessen  Nachfolger  und  Fortsetzer  Rembrandt  er- 
scheint; auch  darin,  dass  beiden  grossen  Künstlern  das  Element 
des  Charakteristischen,  Empfindungsvollen  weit  mehr  als  das 
einer  höheren  Formenschönheit  eigen  ist.  Aber  der  Hauptnach- 
druck dieser  Kunst  liegt  doch  darauf,  dass  sie  zum  ersten  Male 
mit  rücksichtsloser  Energie  sich  der  blossen  Wirklichkeit  über- 
liefert, ideale  Stoff-  und  Formenwelt  abweist  und  in  der  tüchtigen 
Ausprägung  eines  scheinbar  alltäglichen  Daseins  ein  neues  Ge- 
biet für  die  Kunst  erobert.  Ihre  Religion  ist  die  Verherr- 
lichung des  einfachen  Menschenlebens,  die  Schilderung  realer 
Existenzen,  die  Darstellung  der  Zeit-  und  Landesgenossen  im 
Ernst  ihrer  Berathungen ,  wie  in  der  gehobenen  Stimmung  ihrer 
Festmahle  oder  in  dem  kriegerischen  Feuer  ihrer  Schützenaus- 
züge. So  entstehen  jene  „Schützen-  und  Regentenstücke1',  die 
an  charaktervoller  Wucht  der  Erscheinung  und  malerischer 
Freiheit  der  Schilderung  einen  Höhepunkt  in  der  Geschichte 
der  Malerei  bezeichnen.  Jede  Stadt  hat  darin  ihre  Meister: 
Delft  seinen  Miarevelt,  der  Haag  seinen  Ravesteyn,  Harlem 
den  mächtigen  Franz  Hals,  dessen  acht  grosse  Bilder  im  Stadt- 
hause daselbst  seine  ganze  Entwickelungsgeschichte  durch  fast 
ein  halbes  Jahrhundert  erzählen.  Dazu  gesellen  sich  Thomas 
de  Keyzer,  namentlich  aber  die  grossen  Rivalen  Bartholomäus 
van  der  Heist  und  Rembrandt,  deren  beider  Hauptbilder  im 
Museum  zu  Amsterdam  einander  gegenüber  hängen,  jeden  in 
seiner  eigen thümlichen  Bedeutung  repräsentirend :  van  der 
Heist  in  der  unergründlich  treuen  Sorgfalt  realistischer  Detail- 
ausführung, Rembrandt  in  der  fast  dämonischen  Poesie  seiner 
LichtefFecte. 

Dieselbe  Freude  an  der  blossen  täglichen  Existenz  treibt 
denn  auch  jene  Gattungsbilder  hervor,  welche  den  Menschen 
in  seiner  Umgebung  in  scheinbar  trivialen  Zuständen  vorführen, 
denen  aber  durch  die  Feinheit  der  Auffassung  und  die  höchste 
malerische  Vollendung  das  Bürgerrecht  im  Reiche  der  Kunst 
gewonnen  wird.    Vornehmlich  sind  es  die  Zustände  eines  ver- 
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teinerten  (Kulturlebens,  wie  es  den  reichen  Handelsstädten  ge- 
läufig war.  welche  von  Künstlern,  wie  Terborch,  Gerard  Dou, 
Metzu,  den  beiden  Mieris,  Netscher  und  anderen  bald  mit 
Eleganz,  bald  mit  gemüthlichem  Behagen  geschildert  werden. 
Als  Gegensatz  dazu  findet  auch  der  Sinn  für  die  Komik  derb 
bäuerlichen  Treibens  seine  Bewährung  in  den  lustigen  Bildern 
eines  Teniers,  den  täppischen  Schilderungen  eines  Ostade,  den 
wilden  und  tollen  Erfindungen  eines  Brouwer  und  den  geist- 
reichen novellistischen  Scenen  eines  Jan  Steen.  Weiterhin  wird 
das  ganze  Naturleben,  von  der  Landschaft  und  dem  Seestuck 
bis  zu  den  Blumen-  und  Fruchtstücken ,  mit  höchster  malerischer 
Feinheit  geschildert  und  so  zum  ersten  Mal  an  die  Stelle  kirch- 
.  licher  Andacht  die  Xaturandacht,  die  Freude  an  der  Schöpfung, 
die  Poesie  der  Diesseitigkeit  im  Contrast  zu  der  des  Jenseits 
zur  Herrschaft  erhoben.  So  erobert  diese  bürgerliche  Kunst 
von  der  Grundlage  eines  scheinbar  nüchternen  Realismus  aus 
das  Universum. 

Das  Gediegene  und  Tüchtige  der  holländischen  Kunst 
empfangt  eine  noch  schärfere  Beleuchtung,  wenn  man  mit  ihr 
die  gleichzeitigen  Franzosen  in  Parallele  stellt.  Wie  schon 
früher  war  es  auch  jetzt,  nur  noch  mehr  als  jemals  zuvor,  das 
höfische  Leben,  welches  der  Kunst  die  Impulse  gab.  Wir 
wollen  die  grossen  Talente,  welche  die  französische  Kunst  des 
17.  und  1  8.  Jahrhunderts  hervorgebracht  hat,  nicht  herabsetzen, 
sie  standen  wie  jede  Kunst  im  Bann  ihrer  Zeit  und  Umgebung: 
sie  thaten  wie  jede  andere,  was  sie  nicht  lassen  konnten,  und 
waren  der  treue  Spiegel  des  Lebens,  das  sie  trug  und  ihnen 
die  Aufgaben  stellte.  Sie  mussten  daher  unter  Ludwig  XIV. 
pomphaft  und  prahlerisch  aufgebauscht,  unter  Ludwig  XV- 
kokett,  üppig  und  buhlerisch  werden.  Die  bürgerlichen  Kreise 
kamen  dabei  nicht  in  Betracht,  das  Volk  hatte  keinen  Theil 
daran.  Der  gleissende,  tänzelnde  Hofmann  war  Alles,  der 
Bürger  Nichts.  Und  wie  dieses  französische  Zerrbild  der  Cultur 
vor  Allem  nach  Deutschland  übertragen  und  an  den  vielen 
Höfen  weltlicher  und  geistlicher  Herren  im  Wetteifer  nachge- 
äfft wurde,  das  ist  zu  allgemein  bekannt,  als  dass  wir  weiter 
darauf  einzugehen  hätten.  Und  dies  Alles  geschah  in  einem 
Lande,  dessen  Hülfsquellen  auf's  Tiefste  erschöpft  waren.  Denn 
der  dreissigjährige  Krieg,  dessen  Gräuel  der  Simplicissimus  mit 
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so  ergreifenden  Zügen  schildert,  hatte  die  in  der  Epoche  der 
Reformation  und  der  Renaissance  so  fröhlich  aufgeblühte  Cultur 
auf's  Tiefste  zerrüttet  und  einen  ökonomischen  Verfall  herbei- 
geführt, der  mit  der  sittlichen  Verwilderung  gleichen  Schritt 
hielt.  Aus  den  kräftigen  Bürgerschaften  der  früheren  Zeit 
war  ein  kümmerliches  Geschlecht  von  Unterthanen  geworden, 
die  unter  dem  doppelten  Druck  eines  brutalen  Polizeiregiments 
und  höfischer  Willkürherrschaft  zitterten.  Kein  Hauch  von 
frischer  Lebensluft,  nur  schwüle  Treibhausatmosphäre  weht  uns 
aus  jenen  Tagen  an. 

Und  auf  der  morschen  Grundlage  dieser  zerrütteten  Zustände 
erhebt  sich  der  luftige  Bau  fürstlicher  Allmacht  mit  seiner  scham- 
losen Maitressenwirthschaft,  seinen  luxuriösen  Schlössern. 
Theatern  und  Lusthäusern,  aus  deren  üppigen  Schnörkeln  und 
buhlerischen  Gemälden  uns  das  „apres  nous  le  deluge",  ver- 
nehmlich entgegenkichert.  Französische  und  italienische  Hof- 
künstler, von  den  Architekten,  Decorateuren,  Malern,  Stucka- 
toren,  Tapezieren  bis  zu  den  Tänzerinnen  und  Sängerinnen,  die 
mit  den  Beinen  ihre  Triller  und  mit  den  Kehlen  ihre  Pirouetten 
schlagen,  dienen  dem  fürstlichen  Uebermuth  jener  Gesellschaft 
und  wenn  auch  einzelne  tüchtige  einheimische  Künstler  hier 
und  da  auftauchen:  die  deutsche  Kunst  im  Ganzen  und  Grossen 
ist  so  gut  wie  erstorben.  Nur  der  liebenswürdige  Chodowiecki 
beweist  uns  in  seinen  kleinen  zierlichen  Blättern,  dass  der 
solide  Bürgerstand  mit  seinen  ehrbaren  Sitten  und  seinem  ge- 
müthlichen  Stillleben  noch  vorhanden  ist.  Und  aus  diesen 
Kreisen  gehen  dann  auch  die  Männer  hervor,  welche  einen 
neuen  idealen  Aufschwung  des  Lebens  anbahnen.  Zuerst  ist 
es  die  Musik,  in  der  das  deutsche  Volksgemüth  seine  Befreiung 
vom  Joch  niedriger  Alltäglichkeit  gewinnt;  dann  folgt  die  Reihe 
der  grossen  Dichter  und  Denker,  die  dem  Geistesleben  der 
Nation  den  höchsten  idealen  Ausdruck  geben. 

Um  aber  aus  den  verrotteten  Verhältnissen  des  Staates 
und  der  Gesellschaft  zu  einer  völligen  Erneuerung  zu  kommen, 
bedurfte  es  einer  bis  zum  tiefsten  Grunde  dringenden  Um- 
wälzung, wie  sie  die  französische  Revolution  der  Welt  brachte. 
Wie  man  sich  immer  mit  Abscheu  von  ihren  blutigen  Aus- 
schreitungen abwenden  mag:  in  der  Befreiung  des  dritten 
Standes  von  hundertjährigen  Fesseln  brachte  sie  der  Welt  eine 
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der  gTÖssten  Segnungen.  Seitdem  haben  wir  wieder  eine  bürger- 
liche Cultur,  und  welche  Schattenseiten  dieselbe  auch  mit  sich 
führen  mag,  wir  dürfen  darum  an  ihrem  Fortschreiten  zum 
Höheren  nicht  irre  werden.  Dies  bürgerliche  Element  giebt 
-  sich  auch  in  der  heutigen  Kunst  zu  erkennen.  Wie  der  Sinn 
für  dieselbe  sich  in  immer  weiteren  Kreisen  verbreitet  hat,  so 
ist  sie  in  natürlicher  Consequenz  stets  bürgerlicher  geworden, 
wobei  sie  die  Klippen  einerseits  des  Hausbackenen,  anderer- 
seits des  Plebejischen  freilich  nicht  vermieden  hat.  Der  demo- 
kratische Zug  unserer  Zeit  macht  sich  nicht  immer  angenehm 
fühlbar,  aber  er  ist  auch  in  der  Kunst  nicht  abzuleugnen.  In 
den  beiden  letzten  Jahrhunderten  waren  es  neben  den  Fürsten 
die  hohen  Adelsgeschlechter,  deren  Kunstliebe  sich  in  glän- 
zenden Sammlungen  offenbarte.  Die  alten  Familien  sind  grossen- 
theils  herabgekommen,  ihre  Sammlungen  verkauft  und  zerstreut 
worden.  Der  Bankherr  und  der  Fabrikant  hat  sich  an  ihren 
Platz  geschwungen  und  nimmt  die  erste  Stelle  ein;  die  grossen 
Handelsstädte  stehen  an  der  Spitze  der  Bewegung,  und  die 
Residenzen  haben  nur  da  noch  eine  Bedeutung,  wo  sie  zugleich 
Handels-  und  Fabrikplätze  geworden  sind. 

Der  letzte  grosse  fürstliche  Mäcen  war  König  Ludwig  I.  von 
Baiern ,  der  nach  dem  hohen  Fluge  seiner  Phantasie  eine  Kunst 
in  München  erstehen  Hess,  die  in  ihrem  kühnen  Idealismus 
freilich  sich  um  die  niedere  Wirklichkeit  wenig  kümmerte  und 
den  Zusammenhang  mit  dem  Leben  eher  mied  als  suchte. 
Darum  ist  gerade  in  München  der  Umschlag  in  den  Realismus, 
und  zwar  in  einen  oft  sehr  platten ,  schroffer  erfolgt  als  anderswo. 

Heute  sind  es  die  Fürsten  der  Börse,  der  Fabriken  und 
des  internationalen  Tauschverkehrs,  die  ihren  Reichthum  durch 
Kunstpflege  zu  adeln  suchen.  Wenn  auch  häufig  nur  Eitelkeit 
und  Ostentation  sich  dahinter  verbirgt,  so  ist  doch  oft  an  echter 
Kunstliebe  in  diesen  Kreisen  nicht  zu  zweifeln.  Am  schönsten 
hat  sie  sich  da  bewährt,  wo  hochsinnige  Männer  des  Bürger- 
standes, die,  bezeichnend  genug,  meistens  dem  Handel  ange- 
hörten, aus  ihren  Sammlungen  öffentliche  Stiftungen  machten 
und  in  weitherziger  Weise  ihre  Mitbürger  in  den  Mitbesitz  ihrer 
Schätze  einsetzten.  In  erster  Linie  nennen  wir  Johann  Friedrich 
Städel,  der  seine  kostbaren  Kunstsammlungen  nebst  einem  Ver- 
mögen von  1,300,000  Fl.  seiner  Vaterstadt  Frankfurt  vermachte. 
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wo  das  Städel'sche  Institut  kürzlich  durch  einen  glänzenden 
Neubau  in  eine  neue  Aera  seines  Wirkens  eingetreten  ist. 
In  Köln  stiftete  Wallraff  ebenfalls  ein  Kunstmuseum,  welches 
neuerdings  durch  Richartz  erweitert  und  glänzend  ausgestattet 
wurde.  In  Leipzig  legte  Consul  Schletter  den  Grund  zu  dem 
dortigen  städtischen  Museum,  in  Danzig  stiftete  Kabrun  eine 
öffentliche  Gemäldesammlung  und  in  Berlin  gab  die  Schenkung 
des  Consul  Wagner  den  Anstoss  zur  Gründung  der  National- 
galerie, die  dem  berechtigten  Verlangen  nach  öffentlicher  Ver- 
tretung der  modernen  Kunst  Erfüllung  brachte. 

In  anderen  Städten,  wo  noch  ein  stärkerer  Pulsschlag  reli- 
giöser Empfindung  sich  bemerklich  macht,  sind  es  kirchliche 
Bauten,  bei  denen  sich  die  Opferfreudigkeit  auch  des  Bürger- 
thums wetteifernd  bethätigt.  Ein  Beispiel  bietet  Stuttgart  mit 
seinen  in  den  letzten  zehn  Jahren  entstandenen  drei  neuen 
Kirchen,  neben  deren  Bau  und  Ausstattung  auch  die  Aus- 
schmückung der  älteren  Kirchen,  namentlich  mit  Glasgemälden, 
aus  den  Kreisen  des  Bürgerthums  lebhaft  gefordert  wurde. 
Und  so  dürfen  wir  wohl  auf  das  schöne  Wort  Schillers  vom 
Kaufmann  zurückgreifen: 

„Güter  zu  suchen 

Geht  er,  doch  an  sein  Schill  knüpfet  das  Gute  sich  an." 

Dass  dies  Gute  auch  das  Schöne  sei,  wollte  unsre  Skizze 
darlegen. 
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ie  vielen  Tausende,  welche  wie  der  Schreiber  dieser  Zeilen 
seit  langen  Jahren  mit  ebenso  viel  Belehrung  wie  Genuss 
auf  das  verheissungsvolle  Zeichen  L.  S.  lauschen,  unter  welchem 
der  trefflichste  Kenner  des  Tiroler  Landes  seine  Kunde  von 
Land  und  Leuten  männiglich  darzulegen  pflegt,  haben  gewiss 
nicht  versäumt,  ihr  naturfrohes  Herz  und  ihr  schönheitdurstiges 
Auge  an  jenen  herrlichen  Bergen  undThälern,  heiteren  Städten 
und  lauschigen  Winkeln  zu  weiden,  an  denen  dieses  gottge- 
segnete Land  reichsten  Ueberfluss  aufweist.  Beruht  doch  der 
Reiz  dieser  ebenso  majestätischen  wie  lieblichen  Landschaften 
auf  der  ganz  einzigen  Art.  wie  der  üppige  Zauber  italienischer 
Natur  sich  mit  der  frischen  Kraft  germanischer  Alpenwelt  ver- 
.  bindet,  und  in  gegenseitigem  Durchdringen  die  köstlichsten 
Ueberraschungen  schafft,  vor  Allem  aber  auch  darauf,  dass 
diese  Natur  noch  so  ziemlich  unberührt,  in  jungfräulicher  Ur- 
wüchsigkeit, noch  nicht  geschminkt,  überzuckert  und  beleckt 
von  einer  übertriebenen  Cultur,  uns  entgegentritt. 

Doch  von  den  Naturschönheiten  des  Landes  Tirol  zu  reden, 
hiesse  Eulen  nach  Athen  tragen.  Dagegen  ist  es  vielleicht  dem 
Einen  oder  Andern  nicht  ganz  unwillkommen,  auf  manche 
merkwürdige  oder  gar  schöne  Werke  alter  Kunst  aufmerksam 
gemacht  zu  werden ,  an  denen  das  Land  trotz  aller  Beraubun- 
gen und  Verwüstungen  immer  noch  überreich  ist.  Allerdings 
nicht  für  jene  unglücklichen  Bildungsphilister  schreibe  ich, 
welche  das  Reisen  wie  jede  andere  Mode  mitmachen  zu  müssen 
glauben,  und  auf  des  braven  Bädeker  Commando  bewundern 
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oder  beachselzucken ,  also  z.  B.  in  Innsbruck  nichts  anderes 
als  die  Alabasterreliefs  von  Alexander  Collins  und  —  die  eiserne 
Tnnbrücke  anzustaunen  verpflichtet  sind.  Ein  solcher  fragte 
mich  dort  einmal  an  der  Wirthstafel  mit  dem  Ausdruck  ge- 
linder Verzweiflung:  „Was  macht  man  einen  ganzen  Tag  in 
Innsbruck?''  Einen  ganzen  Tag?  fragte  ich  dagegen;  ich  werde 
in  einer  ganzen  Woche  hier  nicht  fertig! 

Auf  diese  Antwort  sah  mich  der  gute  Mann  verblüfft  an. 
Als  er  bemerkte,  dass  ich  nicht  scherzte,  sondern  in  vollem 
Ernst  redete,  fing  er  an,  mich  für  einen  Sonderling,  Engländer 
oder  gar  für  noch  Schlimmeres  zu  halten.  Er  verstummte,  sah 
mich  nur  noch  zuweilen  scheu  von  der  Seite  an  und  verschwand 
nach  aufgehobener  Tafel  spurlos. 

Wenn  in  solchen  Fragen  nach  der  Majorität  entschieden 
würde,  so  hätte  er  jedenfalls  Recht.  Innsbruck ,  am  Fusse  des 
Brenner,  vor  der  Pforte  Italiens  gelegen,  ist  ein  „Durchhaus^ 
oder  sagen  wir  eine  Durchstadt.  Alles  fliegt  entweder  nach 
dem  gelobten  Lande  der  Schönheit  oder  kehrt  von  dort,  er- 
mattet und  erschöpft,  heim.  In  beiden  Fällen  kann  Keiner 
erwarten  bis  er  ans  Ziel  kommt.  Daher  die  Hetzjagd,  welche 
jeden  Abend  die  Gasthöfe  mit  einer  neuen  Belagerungsarmee 
anfüllt,  die  jeden  folgenden  Morgen  wieder  das  Feld  räumt 
und  neuen  Ankömmlingen  Platz  macht.  Was  hilft  der  liebens- 
würdigen Stadt  ihre  herrliche  Lage  im  Kranze  der  Hochge- 
birge, am  reissend  dahinfluthenden  Inn,  was  ihre  anmuthende, 
theils  alterthümlich  malerische,  theils  modern  freundliche  Ge- 
stalt, was  der  behaglich  anheimelnde  Ton  ihres  Lebens  und 
ihrer  Bewohner,  was  endlich,  dass  sie  eines  der  prachtvollsten 
Monumente  des  ritterlichen  Kaisers  Max,  des  letzten  Ritters, 
und  noch  manch  anderes  Interessante  umschliesst,  nicht  zu  ver- 
gessen des  immer  noch  trotz  aller  Beraubungen  bedeutenden 
Schlosses  Ambras  in  nächster  Nähe?  Vorüber!  vorüber!  nur 
fort,  fort!  heisst  die  Parole  der  Reisenden,  und  hier  gerade 
wird  es  wieder  einmal  klar,  wie  die  moderne  Eisenhatz  Ober- 
flächlichkeit und  stumpfe  Gleichgiltigkeit  auf's  äusserste  steigert. 
Jeden  Tag  sah  ich  an  der  Wirthstafel  fremde  Gesichter;  nach 
der  feinen  neueren  Sitte  schlang  alles  im  tiefsten  Schweigen, 
das  offenbar  für  vornehm  ausgegeben  wurde ,  das  Mahl  in  sich 
hinein.    Unter  sothanen  Umständen  hatte  ich  mich  in  wenigen 
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Tagen  mit  geringer  Mühe  zum  Stammgast  hinaufgegessen;  nach 
acht  Tagen  war  ich  der  Patriarch  des  Gasthofes,  von  der  ganzen 
Insassenschaft  offenbar  wegen  meiner  hartnackigen  Ausdauer 
insgehein  nicht  ohne  Schauder  bewundert. 

Doch  nicht  von  Innsbruck  und  seinen  reichen  Schätzen  alter 
Kunst  will  ich  heute  reden.  Es  giebt  an  minder  betretenen 
Punkten  noch  manches  Denkmal,  das  der  Betrachtung  würdig 
ist.  Allerdings  hat,  seitdem  die  strengen  Gewaltmaassregeln 
am  Ausgang  des  16.  Jahrhunderts  dem  Lande  die  ,,Glaubens- 
einheit"  wieder  verschafften,  ein  erschreckender  stetiger  Nieder- 
gang der  Cultur  eine  Reihe  von  Generationen  heimgesucht, 
und  deshalb  findet  man  auch  nirgends  auf  deutschem  Boden 
eine  solche  Menge  verfallener  Ruinen.  Aber  in  jüngster  Zeit 
ist  manches  besser  geworden.  Sorgfältig  hat  man  die  kaiser- 
liche Burg  Ambras  restaurirt;  nicht  minder  pietätvoll  ist  das 
alte  Stammschloss  von  Meran  hergestellt  worden,  und  unser 
wackerer  Forscher  Dr.  Schönherr  hat  in  einem  herzigen  kleinen 
Büchlein  Geschichte  und  Beschreibung  des  malerischen  Baues 
gegeben.  Ebenso  waltete  schon  lange  auf  der  imposanten 
Veste  Tratzberg,  die  man  leicht  auf  anmuthigen  Wegen  von 
Jenbach  aus  erreicht,  die  kunstsinnige  Hand  des  früheren  und 
des  jetzigen  gräflichen  Besitzers,  durch  stylgemässe  Herstellung 
und  Ausstattung  den  mächtigen  Räumen  ihren  alten  Glanz 
wiederzugeben.  Auch  hat  der  thätige  Photograph  Fr.  Bopp  in 
Innsbruck  durch  prächtige  Aufnahmen  von  Ambras,  Tratzberg, 
Meran  wie  von  dem  Maximilians- Denkmal  alle  diese  Herrlich- 
keiten der  ganzen  Welt  wieder  erschlossen. 

Aber  auch  davon  soll  heute  nicht  die  Rede  sein.  Der  ge- 
neigte Leser  folge  mir  über  den  Brenner  und  kehre  mit  mir 
in  dem  gastlichen  Gossensass  ein.  Haben  wir  uns  dort  in  dem 
traulichen  Heim  eingebürgert,  so  wird  alsbald  nicht  bloss  die 
grossartige  Xatur  uns  reiche  Erquickung  spenden,  sondern  auch 
der  Kunstfreund  soll  keineswegs  leer  ausgehen.  Benützen  wir 
weislich  die  schönsten  Tage  zu  Wanderungen  nach  dem  Pflersch- 
Thal  mit  seinen  Gletschern  und  Wasserfällen,  oder  ersteigen 
wir  zu  umfassendstem  Rundblick  die  kahle  Kuppe  der  Amthor- 
spitze,  vom  Volk  Hühnerspiel  genannt,  so  wird  an  minder 
zuverlässigen  Tagen  in  der  Nähe  manches  Werk  alter  Kunst 
uns  erfreuen. 

W.  Lüblv.-,  KuoMwcrlLr  und  Kiin>tW.  II 
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Ist  doch  schon  das  Studium  der  Bauernhäuser  des  Ortes 
und  der  Umgebung  nicht  ohne  Reiz.  An  diesen  einfachen, 
volksthümlichen  Gebäuden  spricht  sich  die  höchst  merkwürdige 
Mischung  germanischer  und  italischer  Sinnesweise  deutlich 
aus,  welche  von  der  Höhe  des  Brenners  bis  nach  Bozen  hin- 
ein das  Hin-  und  Herströmen  nordischer  und  südlicher  Einflüsse 
bezeugt.  Denn  wenn  das  echt  deutsche  Bauernhaus,  wie  es 
sich  vielleicht  am  reinsten  in  der  Schweiz ,  namentlich  im  Berner 
Oberlande,  erhalten  hat,  durchaus  den  Holzbau  zeigt,  und  zwar 
in  der  urthümlichen  Form  des  Blockverbandes,  so  finden  wir 
hier  für  den  Aufbau  den  Stein  nach  der  Sitte  des  Südens  aus- 
schliesslich verwendet.  Der  ganze  Giebel  aber  zeigt  die  der 
germanischen  Sitte  entstammende  Holzconstruction,  die  mit 
ihren  Balken,  Pfosten  und  Riegeln  eine  naiv  und  eben  dess- 
halb  charaktervoll  wirkende  Durchbildung  erkennen  lässt.  In 
einzelnen  Fällen  mögen  diese  Bauten  ein  beträchtliches  Alter 
haben,  wie  denn  Hofrath  A.  B.  Meyer  in  Dresden  von 
einem  äusserst  primitiven,  im  Pflersch-Thal  gelegenen  Bauern- 
hause in  dankenswerther  Weise  berichtet  hat.  Man  darf  unseren 
jungen  Architekten  mehr,  als  es  bis  jetzt  geschehen  ist,  das 
Studium  und  die  Aufnahme  der  alten  deutschen  Bauernhäuser 
ans  Herz  legen,  denn  das  schöne  Gladbach'sche  Werk  über 
die  Schweizer  Holzbauten  hätte  längst  in  Deutschland  eine  Fort- 
setzung erhalten  sollen. 

Aber  auch  sonst  bietet  der  Ort  noch  manches  Bemerkens- 
werthe.  Gossensass  war  früher  der  Mittelpunkt  eines  regen 
bergmännischen  Betriebes,  von  welchem  jetzt  noch  manche  ver- 
lassene Schutthalde  Zeugniss  ablegt.  Auch  künstlerische  Erinne- 
rungen an  jene  Zeit  fehlen  nicht  gänzlich.  Steigen  wir  auf  einer 
der  steilen  Treppen,  die  von  verschiedenen  Seiten  hinaufführen, 
zu  der  Pfarrkirche  empor,  die  mit  ihren  weissen  Mauern  in- 
mitten eines  mit  Kreuzen  und  anderen  Denkmälern  reich  ge- 
schmückten Friedhofes  hoch  über  allen  Wohnungen  aufragt. 
Den  Eintritt  in  die  Kirche  wollen  wir  uns  noch  aufsparen  und 
für's  erste  an  der  Westseite  den  Bau  uniwandern.  Steile  Stufen 
führen  zum  Gipfel  des  Felsens  empor,  wo  in  höchst  origineller 
Anlage  die  alte  Knappschaftscapelle  über  der  Kirche  thront. 
Es  ist  eine  Doppelcapelle,  deren  unterer  Stock  jetzt  wüst  und 
verwahrlost  daliegt.    Steigt  man  an  ihrer  nördlichen  Aussen- 
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seite  weiter  empor,  so  gelangt  man  an  eine  kleine  Vorhalle, 
an  deren  Pforte  man  folgende  Inschrift  liest:  „Diese  Cappell  ist 
geweiht  in  der  Er  der  edlen  Junckhfraw  sand  Barbara  1510." 
Also  ist  es  ihre  Schutzheilige,  der  die  damaligen  Bergleute  von 
Gossensass  den  kleinen  Bau  gewidmet  haben.  Während  das 
Aeussere  ganz  schmucklos  ist,  glänzt  das  Innere  noch  jetzt 
durch  reiche  künstlerische  Ausstattung.  Ein  gothisches  Stern- 
gewölbe bedeckt  in  zierlicher  Weise  den  mit  drei  Seiten  aus 
dem  Achteck  geschlossenen  Bau.  Rechts  vom  Eingang  sieht 
man  ein  Wandgemälde  vom  Jahre  1515,  den  Tod  der  Maria 
darstellend,  leider  durch  rohe  Uebermalung  verdorben;  ein 
anderes  Wandbild  vom  Jahre  1570,  die  Taufe  Christi  und 
Christus  unter  den  Kindern,  war  von  Haus  aus  eine  mittel- 
mässige  Arbeit. 

Einen  wahren  Schatz  besitzt  aber  die  Capelle  an  dem  im 
wesentlichen  mit  seiner  alten  Bemalung  und  Vergoldung  noch 
wohlerhaltenen  Flügelaltar,  einem  tüchtigen  Werke  damaliger 
Schnitzarbeit,  wahrscheinlich  gleichzeitig  mit  der  Stiftung  der 
Capelle.  Auch  hier  bewährt  sich  die  kunstgeschichtliche  That- 
sache,  dass  in  jener  Zeit  die  Schnitzarbeit  an  künstlerischem 
Werth  fast  immer  der  Malerei  bei  uns  überlegen  ist.  Der  letz- 
teren hat  man  auch  hier,  wie  sooft,  den  Schmuck  der  Aussen- 
seite  überlassen.  Ist  der  Altar  geschlossen,  so  sieht  man  auf 
den  Flügeln  vier  Scenen  aus  dem  Jugendleben  Christi :  die  An- 
betung der  Könige,  die  Darstellung  im  Tempel,  die  Beschnei- 
dung und  Christus  im  Tempel  lehrend.  Es  sind  Bilder  von 
ziemlich  geringer  Ausführung,  nur  durch  das  Zeitcostüm  an- 
ziehend. Oeffnet  man  den  Altar,  so  sieht  man  an  der  Innen- 
seite der  Flügel  Flachreliefs  aus  dem  Leben  Mariä  von  weit 
höherem  künstlerischen  Werth.  Links  oben  Mariä  Tempel- 
gang, unten  die  heilige  Familie,  d.  h.  Maria  und  Elisabeth  mit 
ihren  Kindern,  rechts  oben  die  Vermählung  der  heiligen  Jung- 
frau, darunter  eine  allerliebste  Darstellung  der  sogenannten 
Sippschaft  Christi,  jener  in  Deutschland  damals  so  beliebten 
Scene,  bei  welcher  das  Familienleben  den  gemüthlichsten  Aus- 
druck fand.  Auch  hier  sieht  man  mit  Vergnügen,  wie  Maria 
Cleophä  ihr  Wickelkind  in  den  Armen  hält,  zwei  herzige  nackte 
Knäblein  mit  einander  spielend,  während  ein  etwas  grösseres 
von  einem  bärtigen  Manne  im  Lesen  unterrichtet  wird.  Die 
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Kopfe  sind  kraftvoll  behandelt,  die  Frauen  bürgerlich  gemüth- 
lich,  die  Kinder  allerliebst  naiv,  das  Ganze  durch  die  wohler- 
haltene Fassung  in  Gold  und  Farben  vorr  schöner  Wirkung. 

Im  Schrein  selbst  sieht  man  die  Statuen  der  heiligen  Bar- 
bara mit  dem  Kelch,  des  Laurentius  mit  dem  Rost  und  des 
heiligen  Sebastian,  der  im  Diakonengewande  mit  dem  Pfeil 
dargestellt  ist:  kurze  Figuren  mit  knittrigen  Gewändern,  reich 
vergoldet  und  bemalt.  Darüber  baut  sich  eine  dreifache  Bogen- 
nische  im  üppigsten  Style  spätgothischer  Zeit  mit  köstlich  ge- 
arbeitetem durchbrochenem  Laubwerk  und  freientwickeltem 
Maasswerk  auf.  Von  derselben  Schönheit  sind  sämmtliche  Ein- 
fassungen, besonders  prachtvoll  die  durchbrochenen  Wein- 
ranken mit  Vögeln  u.  s.  w.  In  der  Predella  endlich  sieht  man 
die  Halbfiguren  der  Katharina  und  Barbara,  daneben  im  Flach- 
relief Margaretha  und  Agatha,  letztere  leider  neu  bemalt  ? 
durchweg  schlanke  Figürchen  mit  anmuthigen  Köpfen,  von 
feinster  Ausführung.  Möge  dieses  schöne  Werk ,  das  im  Ganzen 
so  wohl  erhalten  ist,  von  dem  schlimmen  Schicksale  einer 
Restauration  verschont  bleiben. 

Steigen  wir  nun  hinab,  um  zum  Schluss  noch  das  Innere 
der  Kirche  in  Augenschein  zu  nehmen.  Der  Bau  gehört  der 
ersten  Hälfte  des  vorigen  Jahrhunderts  an  und  verräth  in  seiner 
stattlichen  Anlage  und  seinen  schönen  Verhältnissen  das  grosse 
Geschick  für  Raumdisposition,  welches  den  damaligen  Architek- 
ten meistens  eigen  war.  Nach  der  damals  beliebten  Sitte  ist 
die  Kirche  einschiffig  gestaltet,  von  drei  Kuppeln  überwölbt, 
die  auf  kräftigen  von  vortretenden  Pfeilern  gestützten  Gurt- 
bögen ruhen.  Die  Einzelformen,  die  Ausbildung  der  Zwickel 
und  Gesimse,  die  Capitäle  und  sonstigen  Ornamente  gehören 
dem  beginnenden  Rococo  an.  Dieselbe  Formenwelt  in  beson- 
ders eleganter  Behandlung  zeigt  sich  an  der  Kanzel  und  an 
der  Orgel,  während  die  fünf  Altäre  in  einem  gemässigten 
Barocco  durchgeführt  sind.  Der  festlich  heitere  Eindruck  des 
Ganzen  wird  noch  erhöht  durch  die  Frescomalereien  an  den 
Gewölben,  die  von  ungewöhnlicher  Leichtigkeit  in  Erfindung 
und  Durchführung  zeugen.  Auch  der  Gedankengang,  der  dieser 
Decoration  zu  Grunde  liegt,  ist  sinnreich  und  beziehungsvoll; 
im  Chorgewölbe  sieht  man  Engelgruppen  auf  Wolken  schwebend 
die  Monstranz  verehren;  das  zweite  Gewölbe  zeigt  die  auf- 
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schwebende  Madonna,  von  Engeln  emporgetragen  und  von 
Christus  gekrönt,  während  unten  St.  Georg  den  Drachen  nieder- 
wirft —  eine  herrliche  Bestie,  die  in  frappanter  "Wirkung  weit 
über  das  geraalte  Gesimse  in  ihrem  Sturz  hinausreicht.  Das 
vordere  Gewölbe  endlich  enthält  in  lebendiger  Schilderung  die 
Scene,  wie  Christus  die  Käufer  und  Verkäufer  aus  dem  Tempel 
treibt,  wobei  wieder  so  sehr  auf  Täuschung  ausgegangen  wird, 
dass  ein  flüchtiges  Schaf  über  das  Gesimse  herabstürzt  und 
auf's  Täuschendste  seinen  Schlagschatten  auf  letzteres  wirft. 

Alle  diese  Bilder  sind  wunderbar  leicht  und  flott  gemalt, 
in  den  kühnsten  Verkürzungen,  dabei  in  einem  weichen  har- 
monischen Colorit  und  einem  meisterlich  klaren  und  feinen 
Frescotone.  Natürlich  ist  nach  dem  Brauche  der  damaligen  Kunst 
die  von  Correggio  in  die  Kirchendecoration  eingeführte  Frosch- 
perspective  zu  Grunde  gelegt,  wie  denn  auch  der  Charakter 
der  Köpfe  in  seiner  etwas  coquetten  Anmuth  auf  jenen  Meister 
zurückgeht.  So  wenig  uns  heute  eine  solche  Malerei  kirchlich 
bedünken  will,  so  dürfen  wir  doch  das  künstlerische  Verdienst 
des  ausführenden  Meisters  nicht  gering  schätzen.  Als  solcher 
nennt  sich  am  Gewölbe  Matth.  Gündter,  mit  der  Jahreszahl 
1751.  Offenbar  ist  dies  jener  bei  Nagler  als  Mathäus  Günther 
aufgeführte  Künstler,  der  1705  zu  Biesenberg  bei  Landsberg  in 
Oberbayern  geboren  wurde  und  in  München  bei  Cosmas  Damian 
Asan  seine  Schule  durchmachte.  Dieser  sowie  sein  Bruder 
Egid  hatte  seine  Studien  in  Rom  gemacht,  und  beide  fanden 
gemeinschaftlich  bei  den  künstlerischen  Unternehmungen,  welche 
der  üppige  Alteweibersommer  kirchlicher  Decorationskunst  da- 
mals in  den  katholischen  Gegenden  Süddeutschlands  erlebte, 
reichliche  Beschäftigung.  Es  ist  etwas  Fabrikmässiges  in  jenem 
Kunstbetriebe,  durch  die  in  Italien  schon  lange  vorherrschend 
gewesene  Schnellmalerei  gefördert,  aber  die  strömende  Leich- 
tigkeit der  Phantasie  und  die  grosse  technische  Gewandtheit 
sichern  diesen  Werken  doch  eine  gewisse  Bedeutung.  Ich  traf 
eines  Tages  in  der  Kirche  einen  Wiener  Künstler,  der  seiner 
Bewunderung  für  diese  „feschen"  Arbeiten  den  lebhaftesten 
Ausdruck  gab.  Und  in  der  That,  als  decorative  Schöpfungen 
sind  alle  jene  Arbeiten  der  flotten  Barockzeit  von  unläugbarem 
Reiz.  Günther  starb  1791  als  Director  der  Kunstakademie  zu 
A  ugsburg. 
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Hatte  der  unscheinbare  kleine  Ort,  in  welchem  man  nur 
auf  die  Eindrücke  einer  grossartigen  Natur  gefasst  ist,  mancher- 
lei künstlerische  Ausbeute  gegeben,  so  sollte  eine  'solche  in 
noch  reicherem  Maasse  uns  in  dem  benachbarten  Sterzing  zu 
Theil  werden.  Wie  oft  war  ich  auf  der  Brennerbahn  an  dem 
kleinen  Städtchen  vorbeigefahren,  ohne  zu  ahnen,  dass  es  so 
manche  Schätze  alter  Kunst  berge.  Selbst  als  ich  in  Brixen 
und  Bozen  den  Spuren  der  deutschen  Renaissance  nachging 
und  auf  jenem  interessanten  Gebiete  die  Durchkreuzungen 
deutscher  und  wälscher  Kunst  ermittelte,  war  Sterzing  meiner 
Aufmerksamkeit  entgangen.  Wie  erstaunte  ich  nun,  als  ich 
zuerst  in  flüchtigerem  Besuche,  dann  bei  mehrmaligem  längerem 
Aufenthalt  eine  ungeahnte  Fülle  merkwürdiger  Kunstwerke 
kennen  lernte,  die  fast  ausschliesslich  dem  Ausgang  des  Mittel- 
alters und  dem  Beginn  der  neuen  Zeit  angehören  und  gerade 
den  Uebergang  aus  der  einen  Epoche  in  die  andere,  nament- 
lich aber  die  ersten  Stufen  der  Renaissancebewegung  auf's  An- 
schaulichste illustriren.  Alle  diese  Schätze  lernte  ich  aber 
um  so  genauer  kennen,  als  ich  in  Herrn  Conrad  Fischnaler, 
jetzt  Lehrer  am  Pädagogium  zu  Innsbruck,  einen  unermüdlichen 
Führer  gewann,  dessen  Güte  ich  ausserdem  eine  Fülle  urkund- 
lichen Materials,  welches  er  über  seine  Vaterstadt  gesammelt 
hat,  verdanke. 

Die  Lage  Sterzings  in  weitem  grünem  Thalgrund,  von 
mächtigen  Gebirgen  eingeschlossen,  mit  den  köstlichen  Blicken 
in  drei  Alpenthäler  mit  ihrer  Gletscherwelt,  ist  von  eigenartigem 
Reiz.  Die  kleine  Stadt  ist  in  all  diese  Schönheit  so  recht  be- 
haglich hineingebettet.  Nach  allen  Seiten  offen  daliegend,  hat 
sie  nur  an  der  nördlichen  Seite  einen  Rest  ihrer  alten  Ver- 
theidigungswerke  in  einem  stattlichen  steinernen  Thurm  be- 
wahrt. Dieser  Thurm  wurde  gleichzeitig  mit  dem  älteren  Theil 
des  Rathhauses  durch  einen  Meister  Lienhardt  Jöchl  seit  146S 
ausgeführt.    An  der  Südseite  des  Thurmes  liest  man  die  Inschrift : 

„Der  durchlauchtig  hoebgeborn  fürst  und  herr 
Sigmund  ertzberzog  *u  Österreich  ec.  hat 
gelegt  an  disen  turn  den  ersten  gruntstain 
am  phintztag  nach  vrbanj  M.  CCCCLXVIII  jar.'- 

Betritt  man  nun  die  Stadt,  so  wird  man  überrascht  durch 
den  malerischen  Eindruck,  welchen  die  Hauptstrasse,  die  zu- 
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gleich  die  einzige  des  Städtchens  ist,  mit  ihren  Laubengängen , 
ihren  Staffelgiebeln  oder  zinnengekrönten  Fassaden  macht. 
Man  erkennt  hier  wieder,  wie  nordische  und  südliche  Bauweise 
zusammenstossen ,  denn  dem  hohen  germanischen  Giebel  mit 
seinen  Staffeln  tritt  die  nach  italienischer  Sitte  horizontal  oder 
doch  nur  sanft  ansteigend  geschlossene  Fassade  mit  ihren  Zinnen- 
kränzen zur  Seite.  Manche  von  den  Häusern  zeigen  gothische 
Portale,  und  wenn  man  den  gewölbten  Hausfluren  folgt,  ge- 
langt man  auf  enge,  malerische,  von  Galerien  eingeschlossene 
Höfe.  Alles  trägt  hier  das  Gepräge  origineller  Eigenart,  ver- 
bunden mit  anspruchsloser  Schlichtheit.  Die  stattlicheren  von 
diesen  Gebäuden  sind  grossentheils  Wirthshäuser,  und  ihre  noch 
jetzt  ansehnliche  Zahl  redet  deutlich  von  dem  lebhaften  Ver- 
kehr, den  die  ehemalige  Fahrstrasse  des  Brenner  vor  den  Eisen- 
bahnzeiten hier  hervorgerufen  haben  muss. 

Eine  hervorragende  Bedeutung  hat  aber  das  Rathhaus,  ein 
Bau,  der  durch  seine  stattliche  Anlage  mit  Arcaden  und  zwei 
polygonen  Erkern,  einem  an  der  Ecke  und  einem  in  der  Mitte 
der  Fassade,  überaus  malerisch  wirkt.  Schön  gearbeitete 
Wappen  von  Oesterreich  und  Tirol,  sodann  das  merkwürdige 
Stadtwappen,  welches  einen  Adler  und  einen  Krüppel  in  wun- 
derliche Verbindung  bringt,  schmücken  den  Bau,  den  ein  Zinnen- 
kranz abschliesst.  Die  Jahreszahl  1524  bezeichnet  wahrschein- 
lich die  Vollendungszeit.  Doch  wurde  schon  seit  1468  der 
Bau  begonnen,  denn  in  jenem  Jahre  kauft  die  Stadt  ein  Privat- 
haus, um  dort  ein  Rathhaus  zu  erbauen,  „darinn  sein  soll  alle 
prottpenkh,  desgleichen  hindcn  alle  fleischpenkh,  oben  darauf 
ein  Tantzhawss"  und  gab  dafür  232  Mark.  Die  Brotbank  be- 
findet sich  noch  in  dem  Rathhausgewölbe;  aus  der  Fleischbank 
ist  eine  Holzlege,  sowie  der  städtische  Arbeitsplatz  für  die 
Zimmerleute  geworden;  das  Tanzhaus  diente  später  als  Ge- 
treidekammer, jetzt  als  Theater.  Als  Baumeister  wird  Lien- 
hart  Jöchl  genannt,  der  zu  gleicher  Zeit  auch  den  Stadtthurm 
errichtete.  Der  Bau  muss  langsam  vorgerückt  sein,  denn  erst 
1523  wurde  mit  dem  Erker  begonnen.  Als  Baumeister  wird 
im  folgenden  Jahre  J.  Artzperger,  im  nächsten  Lienhart  Messing 
genannt;  doch  fragt  sich,  ob  wir  hier  Werkleute  oder  nicht 
vielmehr  städtische  Bauverwalter  zu  erkennen  haben.  Sehr 
solid  scheinen  aber  die  guten  Sterzinger  nicht  verfahren  zu  sein, 
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denn  schon  1539  musste  der  Bau  gestützt  werden,  und  heutzu- 
tage befindet  er  sich  wieder  in  einem  Zustande,  der  dringend 
eine  verständige  Ausbesserung  heischt.  Mit  dem  inneren  Aus- 
bau fuhr  man  bis  1543  fort,  wobei  mehrmals  Meister  Niclas 
Strigl  von  Michelspurg  berufen  wurde,  um  den  Rathhausbau  zu 
besichtigen. 

Tritt  man  in  den  gewölbten  Flur  des  nach  mittelalterlicher 
Sitte  langgestreckten  Hauses,  so  gelangt  man  auf  einer  steilen 
Treppe  in  das  obere  Stockwerk,  wo  ein  sehr  malerischer  Hof 
mit  einer  originellen  Galerie,  theils  auf  Pfeilern,  theils  auf 
mächtigen  Kragsteinen,  in  zwei  Geschossen  sich  über  einander 
aufbaut.  In  beiden  oberen  Stockwerken  ist  ein  ansehnlicher 
Saal  angelegt,  der  obere  jetzt  wüst  liegend,  der  untere  ziem- 
lich wohl  erhalten,  mit  einfacher  Wandtäfelung  und  Decke, 
vor  Allem  aber  mit  einer  kräftig  behandelten  Thür,  deren 
eiserne  Beschläge  und  Bänder  trefflich  stylisirte  Passionsblumen 
in  gothischem  Charakter  zeigen.  Ein  schöner  Schrank  mit 
Schnitzwerk  und  farbigen  figürlichen  Intarsien  vom  Ende  des 
16.  Jahrhunderts  und  ein  prachtvoller  Leuchter  aus  der  besten 
Zeit  der  Renaissance,  mit  stattlichem  Geweih  und  einer  meister- 
lich geschnitzten  und  bemalten  Halbfigur  der  Lucrezia,  vollenden 
die  stylvolle  Ausstattung  des  Raumes. 

Sehr  merkwürdig  ist  nun  eine  Reihe  grosser  Altartafeln, 
an  der  Vorder-  und  Rückseite  bemalt,  offenbar  also  einem  ehe- 
maligen Flügelaltar  angehörend.  In  der  That  erfahre  ich  durch 
meinen  Gewährsmann,  dass  man  um  die  Mitte  des  vorigen 
Jahrhunderts  diese  Bilder  aus  der  Pfarrkirche,  wo  sie  den 
Hochaltar  schmückten,  in  das  Rathhaus  übertragen  hat.  Die 
Vorderseite  der  Tafeln  enthält  Scenen  aus  dem  Leben  der 
heiligen  Jungfrau.  Zuerst  die  Verkündigung.  Der  Engel  in 
weissem  Kleide  und  rother  Dalmatica  mit  prachtvoller  Schliesse 
nähert  sich  der  Maria,  die  am  Betpult  kniet  und  sich,  in  ihrem 
Buche  blätternd,  gegen  ihn  wendet.  Dann  die  Geburt  Christi. 
Maria  kniet  betend  vor  dem  Kinde,  das  in  der  Krippe  liegt; 
Joseph  sitzt  daneben  und  hält  etwas  wunderlich  den  Stab  in 
der  Hand.  Im  Hintergrunde  sieht  man  die  Hirten  auf  dem 
Felde.  Diese  beiden  Bilder  sind  neuerdings  etwas  aufgefrischt 
worden.  Dann  folgt  die  Anbetung  der  Könige.  Der  älteste 
von  ihnen  in  geschlitztem  Rock  von   Silberbrokat,  darunter 
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blaue  Hosen,  küsst  knieend  die  Hand  des  Kindes;  der  zweite, 
der  in  Stumpfnase  und  schwarzem  krausem  Haar  den  Mohren 
repräsentirt,  mit  rothen  Hosen  und  einem  Rock  von  Goldbrokat 
mit  Klappen  und  Aufschlägen  von  gTÜnem  Sammet  bekleidet, 
trägt  ein  goldenes  Trinkhorn;  der  dritte  nimmt  eben  den  Hut 
ab.  Die  Madonna  zeigt  etwas  alte  Gesichtszüge.  Am  be- 
deutendsten ist  das  vierte  Bild,  der  Tod  der  Maria.  Sie  liegt 
ganz  starr  da,  das  schmale  stille  Gesicht  von  ergreifendem 
Ausdruck.  Aufs  reichste  abgestuft  in  den  Empfindung-en  sind 
die  Gestalten  der  Apostel,  von  denen  der  eine  eifrig  Gebete 
herliest,  ein  anderer  die  Kohlen  im  Weihrauchfass  anzublasen 
sucht,  während  Johannes  ganz  erschüttert  beide  Hände  vor  das 
Gesicht  drückt.  In  allen  diesen  Bildern  erkennt  man  einen 
Künstler,  der  voll  Adel  und  Schlichtheit  durch  Tiefe  des  Aus- 
drucks zu  wirken  sucht.  Die  Köpfe  sind  voll  Charakter,  aber 
ohne  die  Härten  und  Uebertreibungcn  der  deutschen  Malerei 
des  15.  Jahrhunderts,  dessen  zweiter  Hälfte  offenbar  diese 
Werke  angehören.  Auch  der  Faltenwurf  in  seiner  grossartigen 
Einfachheit  hält  sich  frei  von  den  knittrigen  Manieren  der  Zeit. 
Motive  wie  der  Johannes  beim  Tode  Marias  dürften  sich 
>chwerlich  in  der  deutschen,  eher  in  der  italienischen  Kunst 
rinden. 

Die  Rückseite  dieser  Bilder  trägt,  wie  es  bei  den  alten 
Flügelaltären  meistens  vorkommt,  Scenen  aus  dem  Leiden  des 
Herrn.  Dies  waren  die  Darstellungen,  welche  man  in  der 
Fastenzeit  dem  Volke  vor  Augen  zu  stellen  pflegte.  Das  erste 
Bild  schildert  die  Geisselung  Christi.  In  einem  mit  einer 
I  rker -Nische  ausgestatteten  Gemache  vollzieht  sich  der  rohe 
Act,  so  derb  und  grobkörnig  geschildert,  wie  es  die  Gemüths- 
art  der  damaligen  Menschheit  verlangte.  Drei  abschreckende 
.  Henker  von  grotesker  Hässlichkeit  vollziehen  mit  wilden 
Streichen  die  Execution,  namentlich  der  eine  zur  Rechten,  mit 
beiden  hochgehobenen  Händen  die  Ruthe  schwingend,  haut 
leidenschaftlich  zu.  Während  der  Richter  im  blauen  Mantel, 
ein  böses  Gesicht  mit  Habichtsnase,  eben  hinausgeht,  tritt  durch 
eine  andere  Thüre  ein  vierter  Scherge  ein.  Edel  ist  das 
Gepräge  des  leidenvollen  Christuskopfes.  Das  zweite  Bild  be- 
handelt mit  nicht  minderer  Derbheit  die  Verspottung  und 
Dornenkrönung.    Christus  in  rothem  Mantel  sitzt  mit  der  Miene 
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geduldigen  Leidens  auf  einem  Throne,  während  ein  Henker 
ihn  am  Barte  zupft,  ein  anderer  vor  ihm  knieend  scheusslich 
die  Zunge  herausstreckt  und  dem  edlen  Dulder  spottend  ein 
Schilfrohr  als  Scepter  hinreicht.  Zwei  andere  zähnefletschend 
und  mit  diabolischem  Blitzen  der  Augen  drücken  mit  aller 
Gewalf  ihre  langen  Stäbe  unter  den  Achseln  fest,  um  die 
Dornenkrone  ihm  tief  in's  Haupt  zu  treiben.  Die  ganze  Scene 
erhält  durch  diese  wilde  Wuth  etwas  schauerlich  Ergreifendes. 
Der  Richter  in  seinem  blauen  Mantel  schaut,  sich  auf's  Schwert 
stützend,  ruhig  zu;  hinter  ihm  steht  ein  Begleiter,  durch  das 
Fenster  blicken  zwei  Zuschauer  herein.  Dann  folgt  die  Kreuz- 
tragung,  wo  Christus  besonders  edel  aufgefasst  ist,  und  Simon 
von  Cyrene,  ein  ausdrucksvoller  Greisenkopf,  sich  mitleidig 
hülfreich  erweist.  Auch  hier  sind  die  Henker  abscheulich  roh, 
namentlich  der  zur  Linken,  der  die  Zunge  gegen  Maria  und 
Johannes  herausstreckt,  welche  gefasst  aus  dem  Stadtthor  her- 
vorschreiten. Sehr  anschaulich  ist  das  Aufsteigen  des  Zuges 
geschildert,  an  dessen  Spitze  man  die  beiden  Schacher  nackt 
vorausschreiten  sieht.  Die  letzte  Tafel  schildert  das  Gebet  im 
Garten  von  Gethsemane,  wobei  Christus  besonders  ausdrucks- 
voll im  Gebete  ringend  dargestellt  ist.  Vorne  hockt  Petrus, 
den  müden  Kopf  auf  die  Hand  stützend,  während  die  beiden 
andern  Jünger  in  tiefem  Schlafe  daliegen.  Im  Hintergrunde 
sieht  man  die  Häscher,  von  Judas  geführt,  eilfertig  über  den 
Zaun  klettern.  Das  Ganze  ist  bis  auf  die  edle  Gestalt  Christi 
ziemlich  roh  behandelt. 

Nach  den  Mittheilungen  meines  Gewährsmannes  meldet 
das  älteste  Raittbuch  der  Stadt,  dass  Meister  Hans  Mueltscher 
zu  Innsbruck  diese  Tafeln  gemalt  und  mit  seinen  Gesellen  1458 
im  Chor  der  Kirche  aufgestellt  hat.  Er  erhielt  dafür  53  Mark 
6  Pfd.,  während  das  zu  den  Tafeln  verwendete  Gold  1 60  rhein. 
Gulden  betrug.  Als  1456  mehrere  Abgesandte  der  Stadt  nach 
Innsbruck  zu  Meister  Hans  ritten  wegen  Anfertigung  der 
Tafeln,  betrug  die  Zehrung  5  Mark.  Noch  ist  zu  bemerken, 
dass  1491  ein  Meister  Hans  von  Brixen  die  Tafeln  aufgefrischt 
hat.  Was  sonst  noch  von  diesem  grossartigen  Altarwerk  vor- 
handen ist,  werden  wir  später  sehen. 

Noch  zwei  andere  kleinere  Tafeln,  die  aus  der  Margarethen- 
kirche stammen,  haben  eine  Zuflucht  im  Rathhaus  gefunden. 
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Man  sieht  darauf  die  Heimsuchung  und  die  Flucht  nach  Aegyp- 
ten. Der  Charakter  dieser  beiden  Tafeln  unterscheidet  sich 
wesentlich  von  dem  der  oben  besprochenen  Werke.  Zarter 
und  feiner  in  Formgebung  und  Ausdruck,  auch  in  der  Färbung 
klar  und  duftig,  mit  jener  Bevorzugung  rosiger  Töne,  wie  wir 
sie  bei  Fiesole  Anden,  erinnern  diese  Arbeiten  an  italienische 
Werke  aus  der  Frühzeit  des  1 5.  Jahrhunderts;  sei  es,  dass  hier 
ein  Italiener  oder  ein  in  Italien  gebildeter  Tiroler  Maler  thätig 
war.  Die  Bilder  sind  nicht  minder  interessant  als  die  oben 
besprochenen. 

Verlassen  wir  nun  das  Rathhaus,  um  uns  zur  Betrachtung 
der  Pfarrkirche  zu  wenden.  Diese  liegt  merkwürdigerweise 
ausserhalb  der  Stadt,  was  wohl  durch  ihre  früheren  Beziehungen 
zum  Deutschen  Orden  bedingt  ward,  dessen  Commende  125,4 
dort  errichtet  und  mit  der  Pfarre  Sterzing  begabt  wurde.  Die 
Kirche  ist  ein  stattlicher  spätgothischer  Hallenbau  mit  drei 
gleich  hohen  Schiffen  und  einem  lang  vorgelegten,  aus  dem 
Achteck  geschlossenen  Chor,  innen  mit  eleganten  Netzgewölben, 
aussen  mit  hübsch  gegliederten  Strebepfeilern  geschmückt.  Der 
Chor  ist  der  früheste  Theil,  und  obwohl  keine  Nachrichten  über 
seine  Erbauung  vorliegen,  darf  man  doch  aus  seinen  Formen 
schliessen,  dass  der  Bau  in  die  erste  Hälfte  des  1 5.  Jahrhunderts 
gehört.  Da  1455  die  Ausgaben  für  den  Hochaltar  beginnen, 
so  dürfte  der  Bau  kurz  vorher  fertig  geworden  sein. 

Besser  siud  wir  über  die  Ausführung  des  Langhauses  unter- 
richtet, über  welches  die  Rechnungen  mit  dem  Jahre  1496  be- 
ginnen. Als  Baufonds  waren  190  Mark  6  Pfd.  vorhanden,  ge- 
bildet aus  freiwilligen  Beiträgen  der  Pfarrgemeinden,  Zuschüssen 
aus  der  Stadtlade  und  den  Mitteln  der  Kirche ;  die  Sammlungen 
wurden  dann  Jahr  für  Jahr  fortgesetzt,  wobei  besonders  die 
Knappschaft  am  Schneeberg  und  in  Gossensass  reichlich  bei- 
steuerte. Dagegen  ist  die  von  Staffier  erwähnte  Mitwirkung 
des  Deutschen  Ordens  durch  keine  urkundliche  Nachricht  be- 
glaubigt. 1496  wurde  der  Grund  gegraben,  und  im  folgenden 
Jahre  bemerkte  der  Baumeister  Caspar  Kochel,  er  habe  ge- 
geben „aine  münnich,  der  da  predigt  hat,  an  dem  newen  Jahr 
1  sexer,  das  er  den  paw  promouirt  hat'1.  Ein  Meister  Benedict 
wird  von  auswärts,  vielleicht  von  Brixen,  mehrmals  berufen, 
um  den  Bau  zu  besichtigen.    Hans  Kochel,  der  1 505  starb,  war 
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wahrscheinlich  nicht  Werkmeister,  sondern  der  von  der  Stadt 
bestellte  Pfleger  des  Baues.  Es  würde  zu  weit  führen,  alle 
vorliegenden  Xotizen  wegen  der  Baufuhrung  mitzutheilen :  es 
genüge,  festzustellen,  dass  der  Bau  bis  zum  Jahre  1533  sich 
hinzog,  und  dass  die  Summe  aller  Ausgaben  sich  auf  4581  Mk. 
7  Pfd.  3  Kr.  belief. 

Ausser  den  archivalischen  Nachrichten  besitzen  wir  nun 
aber  an  dem  Monumente  selbst  zahlreiche  Bauinschriften,  wie 
sie  in  solchem  Umfange  schwerlich  bei  einem  anderen  deutschen 
Bauwerke  vorkommen.  Die  acht  Pfeiler  des  Langhauses, 
sammtlich  in  Gestalt  schlanker  Rundsäulen  aus  weissem  Marmor 
erbaut,  tragen  ausführliche  Inschriften,  in  welchen  diejenigen 
genannt  werden,  aus  deren  Beiträgen  diese  Theile  errichtet 
wurden.  Den  ersten  Pfeiler  zur  Rechten  haben  „die  edlen  und 
festen  Hanns  und  Andre  Jöchel,  die  prüder,  machen  lassen  vnd 
ist  durch  Jacoben  Jöchel  volend  1512".  Den  zweiten  Pfeiler 
liess  Hans  Kochel,  den  dritten  Christoph  Kaufmann  anno  1505 
erbauen;  den  darauffolgenden,  also  den  ersten  in  der  Reihe, 
dürfen  wir  als  eine  Stiftung  des  berühmten  Georg  Frundsberg, 
welcher  Gerichtsherr  von  Sterzing  war,  bezeichnen,  der  hier 
offenbar  mit  den  Stiftungen  den  Anfang  machte.  Der  gegen- 
überliegende Pfeiler  wurde  von  der  Stadt  gebaut,  denn  er  trägt 
ihr  Wappen.  Der  folgende  Pfeiler,  an  welchem  sich  die 
Kanzel  befindet,  zeigt  keine  Inschrift;  der  dritte  aber  an  dieser 
Nordseite  trägt  den  Namen  Hans  Pölsterl,  und  den  letzten  hat 
die  St.  Jakobsbruderschaft  1515  erbauen  lassen. 

Man  glaubt  in  allen  diesen  Aufzeichnungen  schier  die  Ein- 
wirkung italienischen  Monumentalsinnes  zu  spüren,  und  der 
stolze  Bau  erhält  dadurch  ein  erhöhtes  historisches  Interesse 
und  innigere  Beziehungen  zu  Land  und  Leuten.  Allerdings  hat 
die  schöne  Kirche  in  späterer  Zeit  manche  störende  Umge- 
staltungen erfahren.  Schon  1 566  erlitt  sie  durch  einen  im  nahe- 
gelegenen deutschen  Ordenshause  entstandenen  furchtbaren 
Brand  erhebliche  Beschädigungen,  die  indessen  wesentlich  nur 
den  seitwärts  angebauten  Thurm  und  das  Kirchendach  betrafen. 
Schlimmer  war  es,  dass  man  im  Jahre  1753  eine  durchgreifende 
Umgestaltung  vornahm,  die  Gurten  von  den  Gewölben  herab- 
schlug und  die  neuen  Gewölbe  durch  den  Wiener  akademischen 
Maler  Melk  oder  Mölck  (er  selbst  nennt  sich  J.  Adam  Melk, 
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prächtige  „gothische  Kanzel",  von  der  man  eine  Zeichnung  im 
Rathhause  sieht,  abgebrochen  und  der  grossartige  Hochaltar, 
sammt  den  übrigen  Altären  beseitigt  und  dafür  neue  Altäre  im 
ausschweifenden  Styl  der  Zeit,  sowie  eine  neue  Kanzel  herge- 
stellt. Die  herrlichen  Marmorsäulen  wurden  weiss  übertüncht 
Von  diesem  abscheulichen  Ueberzug  befreite  sie  vor  etlichen 
zwanzig  Jahren  der  kunstsinnige  Pfarrer  Joseph  Hofer,  und 
sein  Nachfolger,  Jeseph  Peer,  entfernte  die  Rococo-Altäre  und 
stellte  grossentheils  aus  eigenen  Mitteln  den  neuen  Hauptaltar 
her.  Hierbei  fand  nun  die  grossartige  Holzfigur  der  Madonna 
aus  dem  alten  Hochaltar  des  1 5.  Jahrhunderts  neue  Verwendung 
und  mit  ihr  die  eben  daher  stammenden  Figuren  der  heiligen 
Barbara  und  Margaretha.  Ich  stehe  nicht  an,  diese  Madonna 
als  eine  der  vollendetsten  Schöpfungen  der  deutschen  Plastik 
jener  Zeit  zu  bezeichnen,  von  vornehmer  Haltung,  edel  be- 
wegtem Faltenwurf  und  holdem  Antlitz.  Besonders  reizvoll  ist 
auch  die  Bewegung  des  Jesuskindes,  das  in  naiver  Begehrlich- 
keit leise  nach  der  Weltkugel  greift.  Leicht  erkennt  man  diese 
bedeutenden  alten  Werke  aus  den  modernen  Zusätzen  heraus. 

Die  übrigen  Reste  dieses  grossartigen  Altares,  der  zu  den 
bedeutendsten  jener  Zeit  gehört  haben  muss,  hat  man  an 
anderen  Orten  aufzusuchen.  Zunächst  in  der  Margarethenkirche, 
einem  öden  Barockbau,  am  Altar  vier  grosse  Statuen  der 
heiligen  Ursula,  Barbara,  Katharina  und  Apollonia  —  herrliche 
Arbeiten,  der  Madonna  durchaus  ebenbürtig,  von  edelstem  Styl 
der  Gewänder,  die  Köpfe  voll  jener  feinen  Anmuth,  wie  man 
sie  wohl  in  der  schwäbischen  Schule  findet,  die  Hände  fein 
gezeichnet  und  trefflich  bewegt.  Leider  sind  diese  Meister- 
werke mit  weisser  Oelfarbe  überstrichen  und  durch  abscheuliche 
goldene  Flitterkronen  entstellt.  Ebendort  sieht  man,  gleichfalls 
von  jenem  Hochaltar  stammend,  die  Brustbilder  der  zwölf 
Apostel  —  tüchtige,  charaktervolle  Arbeiten.  Endlich  sind  die 
beiden  ritterlichen  Figuren  der  Heiligen  Georg  und  Florian, 
ebenfalls  von  dem  Hochaltar,  in  die  Spitalkirche  gelangt.  Es 
sind  steife  Gestalten,  aber  mit  schönen  jugendlichen  Köpfen 
und  üppigen  Locken. 

Wir  kehren  zur  Pfarrkirche  zurück,  um  unsere  Umschau 
zu  beenden.    Zunächst  bemerken  wir  im  Chor  an  der  Xord- 
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seite  eine  imposante,  in  Holz  geschnitzte  Gruppe  des  Ge- 
kreuzigten mit  Maria  und  Johannes,  vom  Ende  des  15.  Jahr- 
hunderts, erschütternd  in  der  Gewalt  des  realistischen  Ausdrucks, 
der  hier  vor  keiner  Consequenz  zurückbebt,  um  die  Seelenbe- 
wegung ergreifend  zu  schildern.  Leider,  gleich  den  übrigen 
alten  Werken,  modern  bemalt.  Nicht  minder  bedeutend  im 
nördlichen  Seitenschiff  eine  grosse,  ebenfalls  in  Holz  geschnitzte 
Gruppe  des  kreuztragenden  Christus,  der  von  Simon  von  Kyrene 
unterstützt  wird ;  letzterer  ein  vortreffliches  Costümbild,  Christus 
dagegen,  der  mit  der  edlen  rechten  Hand  ermüdet  sich  auf  das 
Knie  stützt,  in  idealer  Fassung  und  mit  meisterhaft  entwickel- 
tem Gewände.  Endlich  sieht  man  im  Bogenfeld  der  Sacristei- 
thür  den  am  Oelberg  betenden  Christus  mit  den  schlafenden 
Jüngern,  leider  ebenfalls  neuerdings  bemalt.  An  den  Krag- 
steinen der  Thür  sind  zwei  allerliebste  Engelsköpfchen  ange- 
bracht. 

Eine  ganz  vorzügliche  Arbeit  ist  sodann  das  Südportal  an 
der  Aussenseite  der  Kirche,  mit  dem  Datum  1497.  Es  umfasst 
in  reichster  und  zierlichster  Ausführung  in  seinem  Bogenfeld 
eine  thronende  Madonna  mit  dem  Kinde,  darunter  das  öster- 
reichische Wappen  mit  der' Krone  und  der  Kette  des  goldenen  . 
Vliesses,  sodann  noch  vier  andere  Wappen,  zwei  mit  reicher 
Helmzier  im  Bogenfelde  selbst,  nämlich  dasjenige  des  Landes 
Tirol  und  des  deutschen  Ordens,  wozu  unten  neben  den  Krag- 
steinen noch  die  Wappen  der  Stadt  und  des  Gerichtsherrn 
Frundsberg  kommen.  Das  Ganze,  noch  in  mittelalterlicher  Auf- 
fassung, ist  von  zierlichster  Arbeit  und  von  einem  filigranartigen 
Bogenfries  eingefasst.  Eine  Spur  vom  Eindringen  der  Renais- 
sance darf  man  dagegen  wohl  in  den  römischen  Majuskeln  der 
Inschrift  erkennen,  während  die  Jahreszahl  selbst  in  arabischen 
Ziffern  gegeben  ist. 

Im  Innern  der  Kirche  habe  ich  sodann  noch  einige  be- 
merkenswerthe  Schöpfungen  kunstgewerblicher  Art  hervorzu- 
heben. Vor  Allem  zwei  prachtvolle  grosse  messingene  Stand- 
lichter an  den  Stufen  des  Hochaltars,  in  trefflicher  gothischer 
Stylisirung,  offenbar  zur  ursprünglichen  Ausstattung  der  Kirche 
gehörend.  Sodann  aber  als  etwas  besonders  Werthvolles  und 
Reizendes  eine  grosse  Anzahl  hölzerner  Laternen  an  langen 
Stangen,  wie  sie  bei  Processionen  und  anderen  Umgängen  in 
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der  katholischen  Kirche  gebräuchlich  sind.  Habe  ich  richtig 
gezählt,  so  sind  acht  darunter  noch  aus  gothischer  Zeit,  in  zier- 
lich schlankem  Aufbau  durchgeführt  und  mit  allerliebsten 
Figürchen  geschmückt.  Dazu  hat  die  spätere  Zeit  noch  eine 
Anzahl  anderer  im  lustigsten  Rococo-  und  Barockstyl  hinzuge- 
fügt, so  dass  es  ein  Vergnügen  ist,  den  Wetteifer  in  der  Be- 
handlung derselben  tektonischen  Aufgabe  von  so  verschiedenen, 
ja  entgegengesetzten  Stylrichtungen  aus  gelöst  zu  sehen.  Die 
Rococozeit  hat  sodann  auch  der  Kirche  die  reichgeschnitzten 
Bänke  gegeben,  die  an  ihren  Wangen  mit  prachtvoll  stylisirten 
Löwen  nach  alten  Mustern  geschmückt  sind. 

Genügt  dies  Alles  schon,  um  der  Pfarrkirche  von  Sterzing 
ein  nicht  gewöhnliches  Interesse  zu  verleihen,  so  habe  ich  mir 
die  Besprechung  einer  ganzen  Klasse  von  Denkmälern  bis 
zuletzt  aufgespart,  weil  sich  in  ihnen  die  Geschichte  der  Re- 
naissancebewegung in  überraschender  Weise  spiegelt.  In 
dieser  Hinsicht  wüsste  ich  kaum  einen  anderen  Ort  in  Deutsch- 
land —  mit  Ausnahme  etwa  von  Görlitz  —  zu  nennen,  wo  sich 
Aehnliches  nachweisen  Hesse.  Nur  mit  dem  Unterschiede,  dass 
in  Sterzing,  in  Folge  der  Nachbarschaft  Italiens,  die  einzelnen 
Daten  viel  früher  beginnen. 

Wir  lesen  aus  den  interessanten  Denkmälern,  die  hier  so- 
wohl am  Aeussern  der  Kirche  als  im  Innern  in  grosser  Zahl 
aufgestellt  sind,  die  Geschichte  jener  grossen  künstlerischen  Be- 
wegung, wie  sie  sich  hier  abgespielt  hat,  in  einer  Reihe  fest 
datirter  Zeugnisse.  Von  fesselndem  Reiz  ist  gleich  der  Beginn 
dieser  Bewegung,  denn  sie  nahm  ihren  Anfang  mit  der  Auf- 
findung eines  römischen  Inschriftsteins,  der  im  Jahre  1497  beim 
Ausheben  der  Baugrube  für  das  Langhaus  zu  Tage  kam.  Die 
Sterzinger  waren  von  diesem  Gruss  des  klassischen  Alterthums 
so  erregt,  dass  sie  dem  Stein  einen  ehrenvollen  Platz  am 
Aeussern  der  Kirche  anwiesen,  wo  man  ihn  jetzt  noch  sieht. 
Er  trägt  die  Inschrift:  V.  F.  Postumia.  Victorina.  sibi.  et.  Ti. 
Claudio.  Raeticiano.  genero.  piissimo.  Darunter  aber  ist  auf 
einem  zweiten  Marmorsteine  das  Ereigniss  für  alle  Zeiten  also 
verherrlicht:  1)  der.  ober,  stain.  ist.  fwnden.  an.  dem.  ent.  zw. 
vnterist.  im.  grvnt.  als.  der.  ist  gegraben,  an  vnnser  frawen. 
zw.  liechtmes.  abent.  anno,  domini.  M.  CCCC.  1  xxxx  VIJ 
jar  1 1 . 
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Die  Inschrift  ist  ein  Meisterwerk  damaliger  Schreibekunst 
aber  noch  herrscht  in  ihr  ausschliesslich  die  gothische  Minuskel 
während  dagegen  die  «aus  demselben  Jahre  stammende  Inschrift 
am  Südportal  in  römischen  Uncialen  ausgeführt  ist.  Nun  aber 
folgt  die  Reihe  der  Epitaphien,  und  zwar  beginnt  diese  mit 
einem  in  der  Kirche  befindlichen,  gleich  fast  allen  übrigen 
hiesigen  Grabsteinen  in  weissem  Marmor  ausgeführten  Denkmal 
des  Michael  Geizkofler  vom  Jahre  1502.  Er  enthält  gleich  den 
meisten  dieser  früheren  Epitaphien  nur  die  Inschrift  und  das 
Doppelwappen  des  Verstorbenen  und  seiner  Gattin,  aber  die 
Behandlung  des  Ganzen  ist  hier  von  so  wundervoller  Einfach- 
heit und  Schönheit,  dass  man  die  Hand  eines  italienischen 
Künstlers  annehmen  muss.  Denn  eine  köstliche  Perlenschnur 
fasst  die  Wappen  ein,  die  an  graziösen  flatternden  Bändern 
aufgehängt  sind,  und  die  Ecken  füllt  ein  edles  Palmettenorna- 
ment. Von  ähnlicher  Vornehmheit,  dabei  etwas  reicher  und 
entwickelter,  ist  der  Grabstein  des  Uriel  Geizkofler  vom 
Jahre  1515.  Offenbar  haben  diese  beiden  Mitglieder  einer  der 
angesehensten  und  reichsten  dortigen  Familien  zum  Schmucke 
ihrer  Gräber  die  Hülfe  italienischer  Künstler  in  Anspruch  ge- 
nommen. 

Der  Einfluss  des  frühesten  dieser  beiden  Denkmäler  war 
nun  sofort  ein  durchschlagender.  Zwar  finden  wir  noch  151 5 
beim  Grabstein  des  Baumeisters  Hans  Köchl,  aussen  an  der 
Kirche,  eine  völlig  mittelalterliche  Behandlung  in  ungemein 
eleganter  Auffassung  spätgothischer  Formen,  besonders  an  dem 
prächtig  geschwungenen  Laubwerk,  aber  dies  ist  ein  ganz  ver- 
einzelter Nachzügler,  denn  fortan  geben  sich  die  Steinmetzen 
von  Sterzing  alle  Mühe,  sich  mit  dem  neuen  Styl  vertraut  zu 
machen.  Höchst  anziehend  und  belehrend  ist  es  zu  verfolgen, 
wie  jeder  auf  eigene  Faust  die  einfache  Aufgabe  zu  lösen 
sucht.  Es  herrscht  dabei  die  grösste  Mannigfaltigkeit.  Zu 
den  frühesten  dieser  Denkmäler  gehört  das  Epitaph  des  Stephan 
Selawer  und  seiner  Gattin  Brigitta  Eppanerin  vom  Jahre  1506. 
Die  Einfassung  bilden  zwei  kurze  dorisirende  Rahmenpilaster 
mit  verkröpftem  Gesims  und  Fries  und  mit  einfacher  Rauten- 
füllung. Die  Composition  ist  sehr  unsicher,  die  Behandlung 
der  Formen  schwankend,  die  Inschrift  gothische  Minuskel,  dar- 
unter aber  in  schönen  römischen  Uncialen  der  Spruch:  ,,Got 
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gnad  ynen  vnd  vns  allen."  Das  kleine  Monument  ruht  auf 
zwei  Löwenköpfen  und  hat  auf  dem  Gesims  in  der  Mitte  einen 
Todtenkopf.  Noch  sehr  schwächlich  und  unsicher,  ein  stam- 
melnder Versuch  in  den  .neuen  Formen,  ist  das  Epitaph  des 
Görg  Sichling  vom  Jahre  1517,  in  rothem  Marmor  ausgeführt. 
Dagegen  ist  das  in  Erz  gegossene  Denkmal  des  Andre  Jöchl 
am  südlichen  Langhauspfeiler,  aus  demselben  Jahre,  ein  Pracht- 
stück eleganter  Frührenaissance.  Zwei  gedrungene  Baluster- 
säulchen  mit  Laubwerk  an  den  Schäften  und  darüber  ein  Fries 
mit  einem  Muschelornamcnt  bilden  die  Einfassung.  Dieses 
Monument  macht  schon  durch  das  vornehmere  Material  eine 
Ausnahme.  Dann  folgt  vom  Jahre  1536  das  Epitaph  des  Andre 
Flamm,  sehr  originell  componirt,  mit  gedrungenen,  doppelten 
Rahmenpilastern  eingefasst,  darüber  ein  cassettirter  Bogen  und 
in  dem  Fries  daneben  zwei  antikisirende  Kaisermedaillons,  das 
beliebte  Motiv  jener  Zeit.  Eine  neue  Variante  bietet  das 
Epitaph  des  Joseph  Grebmer  von  1550,  wo  das  pracht- 
voll behandelte  Wappen  von  zwei  derben  Engelsköpfen  be- 
gleitet und  von  kräftigen  Pilastern  mit  Volutencapitäl  einge- 
fasst ist.  Die  Bogenzwickel  sind  mit  breitem  Blattwerk  ausge- 
füllt, die  Bekrönung  des  Ganzen  bildet  eine  Maske  zwischen 
zwei  derben  Voluten. 

Alle  diese  Denkmale  bewegen  sich  noch  in  einer  ziemlich 
willkürlichen  unsicheren  Renaissance;  dagegen  beginnt  jetzt 
eine  Reihe  von  Werken,  in  welchen  der  neue  Styl  mit  mehr 
Bewusstsein  in  schulgemässer  Ausprägung  gehandhabt  wird. 
Zugleich  entwickelt  sich  eine  grössere  Opulenz  durch  das  Her- 
beiziehen figürlicher  Darstellungen.  So  an  dem  Grabstein  des 
HansPrugger  von  1565,  eine  reiche  Composition,  von  eleganten 
korinthischen  Säulen  eingefasst,  mit  prächtig  behandeltem 
Wappen,  darüber  ein  hoher  Aufsatz,  wo  der  Verstorbene  mit 
seiner  Gattin  vor  dem  Crucifix  kniet.  Das  Figürliche  ist 
recht  derb  und  herzlich  ungeschickt.  Wieder  anders  gestaltet 
sich  der  Grabstein  des  Christoph  Grebmer  von  1580.  Hier  ist 
zum  ersten  Male  die  Inschrift  in  einem  zierlich  eingefassten 
unteren  Felde  angebracht,  darüber  dann,  von  cannelirten 
ionischen  Pilastern  eingerahmt,  das  Hauptfeld  mit  zwei  pracht- 
voll ornamentirten  Wappen,  zwischen  welchen  ein  kleines 
Crucifix  aufragt.    Gebälk  und  Giebel  sind  schulgerecht,  aber 
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etwas  derb  behandelt.  Eine  reichere  figürliche  Composition 
zeigt  dann  das  Epitaph  des  Andre  Rench  von  1 578,  wo  die 
Auferweckung  des  Lazarus  der  dabei  knieenden  Familie  die  Ge- 
währ einer  fröhlichen  Urständ  bietet.  Die  Inschrifttafel  ist  von 
einem  eleganten  Barockrahmen  eingefasst.  Von  sehr  geringer 
und  plumper  Arbeit  ist  der  Grabstein  des  Michael  Kofler 
von  1566;  dagegen  gehört  zu  den  feinsten  Arbeiten  das  Epitaph 
der  Salome  Stossin,  Gattin  des  Uriel  Geizkofler.  Hier  sieht 
man  im  Hauptfelde  Christus  am  Kreuz  mit  Maria  und  Johannes, 
darüber  in  Wolken  die  Halbfigur  Gottvaters  —  dies  Alles  etwas 
pathetisch  im  conventionellen  Gepräge  der  damaligen  italienischen 
Kunst.  Ganz  in  derselben  Weise  ist  eine  Darstellung  der  Auf- 
erstehung Christi  auf  dem  Grabstein  des  berühmten  Erzgiessers 
Gregor  Löffler  vom  Jahre  1602  durchgeführt.  Hier  kniet  in 
dem  unteren  predellenartigen  Felde  der  Verstorbene  und  seine 
Gattin  sammt  ihren  Kindern,  getrennt  durch  die  in  der  Mitte 
angebrachten  Doppelwappen.  Abermals  sieht  man  dann,  eben- 
falls in  sehr  lebhaft  bewegter  Composition,  die  Auferstehung 
Christi  an  dem  Grabstein  des  Balthasar  Kofler  von  1 609.  Be- 
zeichnend für  alle  diese  spateren  Denkmäler  ist,  dass  ihre  In- 
schriften immer  redseliger  werden.  Den  Abschluss  möge  ein 
trefflich  behandeltes  Geizkofler-Denkmal  von  1615  machen,  an 
welchem  sich  der  Verfertiger  Math.  Barat  genannt  hat.  Im 
übrigen  finden  sich  sonst  nur  nach  schlichter  mittelalterlicher 
Sitte  Steinmetzzeichen  angebracht. 

Damit  ist  die  Fülle  von  interessanten  Anschauungen,  welche 
dieses  bis  jetzt  kaum  irgend  beachtete  Gotteshaus  bietet,  so 
ziemlich  erschöpft.  Aber  noch  nicht  die  Kunstschätze,  welche 
die  Stadt  ausserdem  bewahrt.  Zunächst  nenne  ich  einen 
hübschen  Bildstock  in  der  Nähe  der  Pfarrkirche,  1516  von  den 
Eppanern  gestiftet,  mit  lebendigen  Reliefs  aus  der  Passion. 
Dicht  dabei  eine  achteckige  Capelle  aus  der  Barockzeit,  im 
Innern  sehr  originell  mit  vier  Balcons  ausgebildet,  auf  denen 
man  äusserst  bewegte  Gruppen  aus  dem  Leiden  Christi  darge- 
stellt hat.  Weiterhin  wäre  als  einfacher,  aber  malerischer  Bau, 
vielleicht  noch  aus  dem  14.  Jahrhundert,  die  Spitalkirche  zu 
erwähnen.  Ungleich  wichtiger  ist  das  alte  Patrizierhaus  der 
Familie  Jöchl,  als  ,Jöchlsthurma  bezeichnet,  jetzt  als  Rentamt 
dienend.    Hohe  Staffelgiebel  und  ein  Vorbau  mit  Renaissance- 
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Erker  charakterisiren  den  Bau  schon  von  Weitem,  und  die  dazu 
gehörende  Peterskirche  mit  übereck  gestelltem  Glockenthurm, 
sowie  die  benachbarte  Margarethenkirche  mit  ihrem  romanischen 
Thurm  vervollständigen  das  malerisch  reiche  Bild.  Im  Innern 
aber  sind  zwei  Säle  mit  trefflichen  geschnitzten  Decken  aus 
spätgothischer  Zeit  erhalten.  Der  grössere  Saal,  16  zu  24  Fuss, 
und  etwa  12  Fuss  hoch,  trägt  die  Jahreszahl  1469  und  den 
Namen  des  Mathias  Jöchl  sammt  dem  Wappen  des  Geschlechts. 
Die  Decke  ist  durch  flache  gedoppelte  Bänder  getheilt,  die 
sich  in  der  Mitte  kreuzen  und  zu  einem  Kreise  zusammen- 
fügen, während  sie  an  den  Enden  in  Halbkreise  auslaufen. 
Die  übrigen  Flächen  sind  in  Rautenfelder  eingetheilt.  Dies 
Alles  ist  nun  mit  kräftig  geschnitztem  gothischem  Laubwerk  in 
der  geistreichsten  Weise  bedeckt,  an  den  Rändern  rings  ist  es 
ein  Fries  mit  herrlich  stilisirten  Weinranken,  darunter  als  Ab- 
schluss  der  Wände  ein  anderer  Fries  mit  reich  verschlungenem 
Maasswerk,  und  alle  diese  prächtige  Ornamentik  in  Gold  auf 
abwechselnd  blauem  und  rothem  Grunde  gemalt.  Man  kann 
nichts  Schöneres  in  dieser  Art  von  Decoration  sehen,  und  hat 
nur  den  einen  Wunsch,  dass  der  Saal  dem  Schicksal  einer 
, .Restauration"  entgehen  möge. 

Ein  zweites  kleineres  Zimmer  von  etwa  10  zu  20  Fuss  hat 
eine  nach  demselben  Princip,  aber  einfacher  behandelte  Decke. 
Ein  doppeltes  Querband,  von  einfachem  Längenband  durch- 
schnitten, gliedert  die  Fläche.  Auch  hier  nimmt  ein  Mittelfeld 
das  Wappen  auf.  An  den  Seiten  zieht  sich  ein  schmaler  Fries 
hin,  mit  Ranken  und  Blumen  in  demselben  spätgothischen  Stil 
geschnitzt.  Die  Gesammtfläche  der  Decke  dagegen  ist  ohne 
Ornament  und  wird  nur  durch  protilirte  Bänder  in  einzelne 
Felder  getheilt,  deren  alte  Bemalung  in  der  Rococozeit  leider 
überarbeitet  worden  ist.  Xoch  störender  freilich  ist,  dass  das 
Ganze  in  modemer  Zeit  eine  böse  Uebertünchung  erfahren  hat. 
Von  dem  zu  dem  Hause  gehörenden  St.  Peterskirchlein  will 
ich  nur  bemerken,  dass  es  die  Jahreszahl  1474  am  Gewölbe 
trägt  (1744  renovirt),  dass  es  hübsche  Sterngewölbe  und  eine 
trefflich  mit  flachem  Maasswerk  geschnitzte  Thür  besitzt. 

Von  anderen  älteren  Bauten  ist  mir  nur  die  Wildenburg 
aufgefallen,  ein  stattliches  Patricierhaus  mit  schrägem  Staffel- 
abschluss  der  Fassade,  mit  grau  und  weiss  gemalten  Ornamenten 
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an  den  Fenstereinrahmungen,  zwei  polygonen  Erkern,  einem 
mit  ionischen  Pilastern  eingefassten  Portal  und  ansehnlichem 
gewölbtem  Flur. 

Damit  wäre  das  Wichtigste  in  Sterzing  so  ziemlich  erschöpft. 
Aber  die  in  der  Nähe  liegende  Burg  Reifenstein  war  uns  als 
höchst  sehens werth  geschildert  worden,  so  dass  wir  uns  gern 
dorthin  auf  den  Weg  machten.  Man  geht  etwa  eine  halbe 
Stunde  durch  das  üppig  grüne,  weite  Thal,  aus  dem  sich  gerade 
da,  wo  sich  das  seitwärts  einmündende  Ridnaunthal  öffnet,  auf 
einer  keck  aufragenden  vorgeschobenen  Kuppe  die  alte  Burg 
erhebt.  Sie  befindet  sich  in  jenem  halb  trümmerhaften  ver- 
wahrlosten Zustande,  der  so  viele  alte  Schlösser  in  Tirol  kenn- 
zeichnet und  den  Wanderer  schier  italienisch  anmuthet.  Es  bt 
eine  ausgedehnte  unregelmässige  Anlage,  mit  stattlichem  Zinnen- 
kranz bekrönt.  An  der  Aussenseite  sieht  man  das  Wappen 
des  Geschlechts  der  Knorringer,  mit  der  in  römischer  Majuskel 
ausgeführten  Inschrift:  ,,Arrich  von  Knorringen  Deutschordens 
Land  Cumenter  etc.  1511."  Man  tritt  zuerst  in  einen  ungemein 
malerischen,  von  hoher  Zinnenmauer  eingefassten  Hof.  Eine 
mit  starkem  Eisenwerk  beschlagene  Thür  führt  in  die  Capelle. 
Darüber  an  der  Wand  ein  gemalter  Landsknecht  in  der  reichen 
Tracht  vom  Anfang  des  16.  Jahrhunderts.  Das  Innere  ist 
ungemein  malerisch,  an  den  Wänden  mit  gemalten  Wappen 
und  anderen  Ornamenten  geschmückt.  Eine  roh  gearbeitete 
gothische  Bettstatt,  mit  Zinnenkranz  und  spätgothischer  Deco- 
ration abgeschlossen,  fällt  hier  sofort  auf. 

Von  grossem  Reiz  aber  ist  der  obere  Saal  vom  Jahre  1  49«. 
mit  seiner  kräftig  behandelten  mittelalterlichen  Balkendecke, 
grün,  roth  und  weiss  gesäumt,  mit  herrlich  stilisirten  Ranken 
von  Passionsblumen ,  ebenso  die  Wände  mit  allerlei  Figürlichem 
lebhaft  in  grünem  Ton  ausgemalt.  Es  ist  ein  ganz  originelles 
Stück  spätgothischer  Decoration.  An  den  Saal  stösst  ein  ab 
Capelle  ausgebildetes  Gemach,  in  welches  eine  völlig  durch- 
brochen, in  zierlichsten  gothischen  Maasswerken  geschnitzte 
breite  Thür  führt.  Dieses  herrliche  Stück  mittelalterlicher 
Schnitzkunst  hat  seine  alte  Polychromie  noch  ganz  intact  er- 
halten. Der  kleine  quadratische  Raum  ist  mit  einem  Kreuz- 
gewölbe überdeckt  und  ebenfalls  in  grünem  Ton  ganz  ausge- 
malt; das  Ganze  von  köstlichem  Reiz. 
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Auch  der  untere  Saal  ist  interessant,  nicht  blos  wegen 
seiner  wohlerhaltenen  Wandtäfelung-,  sondern  mehr  noch  wegen 
der  prachtvollen  geschnitzten  Decke,  die  sich  würdig  den  beiden 
im  Jöchelsthurm  befindlichen  anschliesst.  Der  Unterzugsbalken 
nämlich  hat  an  seinen  Flächen  eine  Decoration,  die  aus  Maass- 
werk und  eleganten  Blumenranken  zusammengesetzt  ist.  Der 
ganze  Raum,  auch  der  Erker,  welcher  der  Capelle  entspricht, 
ist  in  seiner  Gestaltung  noch  gothisch;  namentlich  findet  sich 
eine  Art  Waschtoilette ,  die  mit  trefflich  durchbrochenem  Schnitz- 
werk geschmückt  ist.  Wie  selten  derartige  Zimmereinrichtungen 
aus  jener  Epoche  sind,  braucht  Kundigen  nicht  gesagt  zu 
werden. 

Doch  ich  höre  auf,  denn  ich  fürchte  schon  gar  zu  weit- 
läufig geworden  zu  sein.  Ich  wollte  nur  an  einem  bescheidenen 
Beispiel  zeigen,  welche  Fülle  interessanter  Kunstwerke  das 
herrliche  Land  Tirol  selbst  da  bietet,  wo  man  solches  am 
wenigsten  erwartet.  Mögen  recht  viele  Kunstfreunde  in  meine 
Fussstapfen  treten  und  diese  Spuren  alten  Culturlebens,  inmitten 
der  grossartigsten  Gebirgswelt ,  weiter  verfolgen. 
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T^\ie  Malerei  ist  recht  eigentlich  die  Kunst  der  christlichen 
<~5~\  Zeit.  Nicht  als  ob  es  der  antiken  Welt  an  einer  glänzend 
entwickelten  Malerei  gefehlt  hätte.  Namen  von  höchstem  An- 
sehen werden  uns  überliefert,  Werke  von  hervorragender  Be- 
deutung uns  geschildert.  Aber  gegenüber  der  Plastik  trat  doch 
bei  den  Griechen  die  Malerei  in  die  zweite  Linie  zurück.  Jene, 
die  ältere,  am  meisten  gefeierte  Schwester,  war  die  götterbildende 
Kunst.  Sie  hatte  die  Tempel  mit  den  Statuen  der  Götter  ge- 
schmückt, hatte  in  jenen  gewaltigen  chryselephatinen  Wunder- . 
werken,  wie  sie  des  Phidias  Athene  auf  der  Akropolis  zu  Athen, 
Zeus  zu  Olympia,  wie  sie  des  Polyklet  Hera  zu  Argos  darboten, 
die  Gottesideen  eines  ganzen  Volkes  zur  Anschauung  gebracht. 
So  blieb  ihr  denn  auch,  selbst  als  die  Malerei  sich  zu  höchster' 
Vollendung  aufschwang,  für  immer  der  Vorrang. 

Ganz  anders  gestaltete  sich  Stellung  und  Schicksal  der 
beiden  Künste  in  der  christlichen  Aera.  Begreiflich  ist,  dass 
die  ersten  Christen  jene  aus  dem  Judenthum  stammende  Scheu 
vor  der  plastischen  Kunst  in  die  neue  Lehre  hinübernahmen. 
„Du  sollst  dir  kein  geschnitztes  Bild  machen,  dasselbe  anzubeten"; 
dieses  Verbot  ging  in  das  Gesetz  des  Christenthums  über.  Zu 
verführerisch  lockten  aller  Orten  die  von  den  grössten  Bild- 
hauern der  besten  Zeiten  geschaffenen  Götterbilder,  um  nicht 
den  strengen  Jüngern  des  neuen  Glaubens,  der  den  einen  Gott 
im  Geiste  anzuschauen  und  zu  verehren  lehrte,  unheimlich  zu 
erscheinen.  Athmete  in  jenen  Schöpfungen  doch  eine  in's  Gött- 
liche verklärte  Selbstherrlichkeit  der  Menschengestalt  in  ihrer 
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vollendeten  Schone,  die  dem  demüthigen,  entsagenden  Geiste 
des  Christenthums  zuwider  war.  Als  daher  das  Bedürfhiss  sich 
immer  mehr  geltend  machte,  die  bildende  Kunst  zur  Ausstattung 
der  Gotteshäuser  heranzuziehen,  ging  mit  strenger  Zurückweisung 
der  Plastik  diese  neue  Mission  auf  die  Malerei  über. 

Und  diese  Umwandelung  in  der  Stellung  der  Künste  war 
nichts  Zufälliges.  Denn  die  Malerei  als  die  weniger  stoffliche 
Kunst,  die  nur  ein  farbiges  Spiegelbild  der  Erscheinungen  hin- 
zustellen hat,  vermochte  tiefer  und  umfassender  den  neuen  An- 
forderungen zu  genügen.  Vermag  sie  doch  im  Schmelz  des 
Colorits,  im  wechselnden  Schimmer  des  Lichtes  die  zartesten 
inneren  Regungen  des  Gemüthes  in  viel  ergreifenderer  Weise 
zur  Erscheinung  zu  bringen  als  ihre  wesentlich  in  Darstellung 
der  schonen  äusseren  Form  sich  ergehende  Schwester.  So 
musste  sie  schon  um  dieses  Vorzugs  willen  einer  Gottesanschauung 
sich  empfehlen,  die  das  Geistige  betont  und  die  Form  nur  so 
weit  gelten  lässt,  als  sie  der  Ausdruck  des  Seelischen  ist. 

Man  hätte  nun  erwarten  sollen,  dass  die  zu  solchem  An- 
sehen erhobene  Kunst  schnell  zur  höchsten  Vollendung  sich 
entfalten  würde.  Die  geschichtliche  Betrachtung  aber  lehrt  uns 
das  Gegentheil.  So  lange  die  Malerei  noch  von  den  Nach- 
wirkungen der  grossen  antiken  Kunsttradition  zu  zehren  hatte, 
erhob  sie  sich  zu  einer  gewissen  Kraft  und  Grösse.  Je  mehr 
aber  die  antiken  Anschauungen  verblassten,  desto  dürftiger  und 
lebloser  wurde  die  neue  Kunst,  bis  sie  unter  dem  überwältigen- 
den Einfluss  des  Byzantinismus  zu  greisenhafter  Starrheit  ver- 
knöcherte. Die  Gründe  dieser  Verkümmerung  sind  nicht  schwer 
nachzuweisen.  Nur  an  einem  allgemein  verbreiteten,  mit  der 
selbständigen  Bedeutung  des  individuellen  Lebens  verbundenen 
Xaturgefühl  vermögen  die  bildenden  Künste  sich  zur  Vollendung 
zu  entfalten ;  wo  dieses  fehlt,  müssen  sie  hinwelken.  Dem  ganzen 
Mittelalter  fehlten  diese  Voraussetzungen  gänzlich.  Die  Empfin- 
dung und  vollends  das  Studium  der  Natur  war  durch  die  trans- 
cendente  Richtung  des  Christenthums  zurückgedrängt,  die  in- 
dividuelle Entwickelung  durch  die  straffe  Einfügung  des  Ein- 
zelnen in  feste  Verbände,  sowohl  im  kirchlichen  als  im  profanen 
Leben,  gehemmt.  Die  bildenden  Künste,  von  der  Natur  ab- 
gekehrt, arbeiteten  ziemlich  schablonenhaft  nach  überlieferten 
Vorlagen;  daher  das  Allgemeine,  Typische,  fast  Abstracte  in 
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den  meisten  Schöpfungen  der  Zeit.  Noch  Dürer  klagt,  dass 
man  bis  in  seine  Zeit  die  lernbegierige  Jugend  nach  einem 
äusseren  Herkommen  unterwiesen  habe  und  dass  es  selbst  ihm 
äusserst  schwer  geworden  sei,  zu  den  Quellen  der  Natur- 
erkenntniss  vorzudringen. 

In  einer  Zeit  aber,  wo  die  allgemeinen  Anschauungen  das 
individuelle  Empfinden  so  sehr  gebunden  halten,  muss  vor 
Allem  jene  Kunst  zur  Blüthe  gelangen,  in  welcher  die  grossen 
Grundideen  einer  ganzen  Zeit  zum  Ausdruck  kommen:  die 
Architektur.  So  ist  es  denn  kein  Wunder,  wenn  die  Baukunst 
im  Mittelalter  die  tonangebende  Kunst  wird,  wenn  in  den  feier- 
lichen romanischen  Domen  und  den  erhabenen  gothischen  Kathe- 
dralen das  künstlerische  Ideal  jener  Zeit  seine  glanzvolle  Ver- 
körperung findet.  Und  zwar  vollzieht  sich  diese  Blüthe  auf 
Kosten  der  bildenden  Künste,  die  ausschliesslich  im  Banne  der 
Architektur  stehen.  So  muss  sich  das  plastische  Werk  streng 
in  den  engen  Rahmen  der  Baukunst  fügen,  muss  in  den  Laibungen 
der  Portale,  an  den  schmalen  Pfeilern  des  Inneren  auf  knapp 
bemessenen  Consolen  sich  drücken  und  ducken,  so  gut  es  eben 
gehen  mag.  Aber  auch  der  Malerei  werden  durch  die  unlösliche 
Verbindung  mit  der  Baukunst  Fesseln  angelegt.  Schon  in  den 
Mosaiken  der  altchristlichen  Basiliken  erkennen  wir  dies  archi- 
tektonische Gesetz,  welches  in  dieser  Allgemeinheit  die  antike 
Malerei  nicht  kannte;  es  wirkt  in  der  Gesammtanordnung  und 
in  der  Anlage  der  einzelnen  Gestalten  als  symmetrisch-rhyth- 
misches Element,  welches  fortan  durch  das  ganze  Mittelalter 
die  Malerei  beherrscht.  Selbst  in  den  höchsten  Schöpfungen 
eines  Rafael  erkennen  wir  noch  das  Fortwirken  dieses  Gesetzes, 
das  freilich  bei  ihm  sich  mit  dem  tiefsten  Studium  der  Natur 
und  dem  höchsten  Schönheitssinne  vermählt. 

Aber  das  Naturgefuhl,  bis  zu  religiöser  Innigkeit  besonders 
bei  den  germanischen  Völkern  gesteigert,  lässt  sich  nicht  auf  die 
Dauer  unterdrücken.  Selbst  im  Mittelalter  weiss  es  sich  zu 
regen,  und  schon  in  den  bezaubernden  Lauten  unserer  Minne- 
sänger, in  den  süssen  Liedern  eines  Walther  von  der  Vogel- 
weide, in  den  glühenden  Gesängen  eines  Gottfried  von  Strass- 
burg,  regt  es  seine  Schwingen.  Und  dieselbe  Beobachtung 
machen  wir  in  den  bildenden  Künsten.  Die  Plastik  versucht 
zuerst  an  den  Grabdenkmälern  aus  dem  Bann  einer  typischen 
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Convention  zu  individuellem  Leben,  zu  treuer  Schilderung  des 
Charakteristischen  vorzudringen;  selbst  in  den  heiligen  Gestalten 
an  den  französischen  Kathedralen  des  dreizehnten  Jahrhunderts, 
in  den  Bildwerken  der  goldenen  Pforte  zu  Freiberg,  der  Kirche 
zu  Wechselburg,  des  Doms  zu  Bamberg  u.  a.  schwingt  sich  die 
Sculptur  zu  einem  freieren  Lebensgefiihl  auf,  und  bald  darauf 
versucht  auch  die  Malerei  ihr  nachzufolgen.  Allein  sie  hat 
noch  mit  zu  grossen  Schwierigkeiten  zu  ringen.  Wohl  lächelt 
uns  himmlische  Holdseligkeit  aus  den  Madonnen  des  Meisters 
Wilhelm  von  Köln  und  seiner  Schul-  und  Zeitgenossen  entgegen; 
aber  tieferes  Naturgefdhl,  schärfere  Charakteristik,  individuelle 
Formgebung  fehlen  noch  durchgängig,  und  die  ätherischen, 
licht  getonten  Gestalten  heben  sich  von  ihrem  gemusterten 
Goldgrund  wie  himmlische  Frscheinungen ,  nicht  wie  verklärte 
Spiegelbilder  der  Wirklichkeit  ab. 

Dieser  Zustand  währte  im  ganzen  Norden  bis  in's  fünfzehnte 
Jahrhundert.  Was  damals  bei  uns  gemalt  wurde,  trägt  das 
Gepräge  dieser  zarten  und  lieblichen,  aber  doch  im  Typischen 
erstarrten  und  zurückgebliebenen  Auffassung.  Keine  Frage, 
dass  die  damalige  Sculptur  der  Schwesterkunst  beträchtlich 
vorausgeeilt  war,  dass  sie  dieselbe  an  Lebensfülle  und  Charakter 
übertrifft.  Auch  in  Italien  war  die  Malerei  lange  in  der  Form- 
gebung Giottos  befangen  geblieben,  wenngleich  Orcagna, 
Altighiero  und  Avanzo  mancherlei  Fortschritte  nach  der  Seite 
der  Naturwahrheit  einführten.  Der  Umschwung  zu  einer  voll- 
ständig naturwahren  Kunst,  wie  er  dort  durch  Brunellesco, 
Ghiberti,  Donatello,  Masaccio  gewonnen  wurde,  brach  sich  unter 
der  Führung  des  Humanismus,  unter  dem  Banner  der  Antike 
Bahn.  Die  ganze  Nation  nahm  begeistert  Antheil  an  diesem 
Aufschwünge,  und  daher  erfuhr  die  italienische  Kunst  nach 
allen  Seiten  jene  wunderbare  Vertiefung  und  Erneuerung,  welche 
wir  mit  dem  Ausdruck  Renaissance  bezeichnen  und  die  in  den 
gefeierten  Namen  eines  Lionardo,  Bramante,  Michelangelo, 
Rafael  gipfelt. 

Anders  vollzog  sich  die  Entwickelung  bei  uns  im  Norden. 
Hier  sprach  die  Antike  nicht  mit,  hier  fehlte  also  jener  gewaltige 
Factor,  der  den  Künstlern  wiederum  ideale  Vorbilder  von  höchster 
Schönheit  vor  Augen  stellte.  Schärfer  und  einseitiger,  aber 
darum  vielleicht   tiefer,  ist   es  ein  begeistertes  Naturgefuhl, 
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welchem  die  Künstler  ausschliesslich  folgen.  Der  Naturalismus 
freilich,  der  sich  daraus  ergab,  ist  sehr  verschieden  von  dem, 
was  die  heutige  Kunst  unter  dieser  Bezeichnung  erkennt  und  übt. 

Flandern  war  es,  von  wo  der  Anstoss  zu  dieser  gewaltigen 
Bewegung  ausging.  In  jenen  nordwestlichen  Niederungen  sass 
seit  alten  Zeiten  ein  alter  Volksstamm,  der  seine  angeborene 
Tüchtigkeit  durch  den  Kampf  mit  den  Elementen  zu  männlichem 
Selbstgefühl  entfaltet  hatte.  Die  ganze  Existenz  war  ein  Kampf 
mit  dem  Meere,  dessen  drohenden  Fluthen  durch  unablässiges 
Ringen  das  Land  abgetrotzt  worden  war.  Daher  der  kräftige 
Sinn,  der  sich  keiner  Verweichlichung  beugte  und  auf  dem 
mühsam  errungenen  Boden  in  freudig  angespannter  Thätigkeit 
den  Grund  zu  einem  höheren  Culturleben  legte.  Schon  früh 
erstand  hier  eine  Reihe  von  Städten ,  in  denen  ein  freies  Bürger- 
thum zu  höchster  Blüthe  und  Macht  sich  aufschwang.  Die 
günstige  Lage  förderte  Handel  und  überseeischen  Verkehr;  der 
rege  Erfindungsgeist  des  Volkes ,  den  selbst  Luther  zu  rühmen 
weiss,  rief  in  grossartigem  Stil  eine  Blüthe  der  Gewerbe  hervor, 
die  besonders  durch  die  Fabrikation  von  wollenen  Tüchern  und 
durch  feine  Webereien,  namentlich  jene  kostbaren  in  der  ganzen 
Welt  gepriesenen  Teppiche,  dem  Lande  bedeutenden  Wohlstand 
sicherten.  In  den  Strassen  und  auf  den  Märkten  der  grossen 
Städte  tummelte  sich  geschäftig  ein  Völker  verkehr,  wie  er  mannig- 
faltiger selbst  auf  den  MarmorflieSen  des  Marcusplatzes  zu 
Venedig  nicht  zu  finden  war;  Italiener  und  Spanier,  Engländer 
und  Franzosen,  Deutsche,  Slaven  und  die  Söhne  des  fernen 
Ostens  sah  man  im  bunten  Gemisch  die  Strassen  von  Brügge 
beleben.  Noch  jetzt  gewährt  uns  diese  herrliche,  wohlerhaltene 
Stadt  ein  Bild  ihrer  Blüthe  und  Macht,  die  sich  in  zahlreichen 
bedeutenden  Denkmalen  spiegeln.  Daneben  wissen  Gent,  Löwen, 
Brüssel  sich  ebenfalls  zu  bedeutendem  Ansehen  zu  erheben, 
und  auch  dort  fehlt  es  namentlich  nicht  an  grossartigen  Rath- 
häusern, welche  den  mächtigen  Bürgersinn  jener  Zeit  glänzend 
bekunden.  Nicht  minder  wichtig  ist  die  Prachtliebe  des  bur- 
gundischen Hofes,  damals  des  reichsten  Fürstenthums  der  Welt, 
die  im  Wetteifer  mit  den  blühenden  Städten  ein  höheres  künst- 
lerisches Leben  fördert.  Dem  mehr  demokratischen,  bürger- 
lichen Element  gesellt  sich  dadurch  das  für  feinere  Lebens- 
anschauung unerlässliche  aristokratische,  und  ebenso  günstig 
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mischt  sich  in  jenen  Ländern  mit  der  derberen  germanischen 
Natur  die  feinere  Anmuth  des  romanischen  Wesens. 

Wie  günstig  ein  solcher  Boden  für  die  Entfaltung  einer 
höheren  Kunst  war,  leuchtet  ein.  Reichthum  und  Machtfülle, 
Streben  nach  Glanz  und  Pracht,  diese  nothwendigen  Voraus- 
setzungen aller  Kunstblüthe,  waren  vorhanden.  Vor  Allem  aber 
muss  sich  damals  in  der  ganzen  Bevölkerung  jener  malerische 
Sinn  ausgebildet  haben,  der  alsbald  mit  wunderbarem  Glänze 
sich  bethätigen  sollte.  Es  darf  wohl  darauf  hingewiesen  werden, 
dass  die  grössten  Malerschulen  der  neueren  Zeiten,  die  nieder- 
ländische und  die  venetianische,  auf  dem  Boden  von  Tiefländern 
entsprungen  sind,  welche  dem  Auge  keine  plastischen  Formen 
bieten,  aber  durch  die  feuchte  Meeresluft,  durch  die  verschleiern- 
den Dünste  und  Nebel  den  malerischen  Sinn  fordern,  indem 
sie  die  scharfen  Umrisse  der  Gegenstände  verhüllen  und  eine 
Scala  feingebrochener  Töne  erzielen,  welche  eine  coloristische 
Grundstimmung  wecken.  Rechnet  man  endlich  hinzu,  wie  sehr 
die  tägliche  Anschauung  des  bunten  Völkergewimmels  auf  den 
Strassen  und  Plätzen  das  Auge  des  Malers  üben  und  für  die 
Mannigfaltigkeit  des  individuellen  Lebens  schärfen  musste,  so 
begreift  man,  warum  gerade  hier  die  günstigste  Stätte  für  die 
Entwickelung  dieser  Kunst  sich  bot.  In  der  That  haben  wir 
schon  früh  ein  Zeugniss  für  die  Blüthe  der  Malerei  in  diesen 
Gegenden:  in  jener  bekannten  Stelle  des  Parcival,  wo  neben 
den  Malern  von  Köln  die  von  Maestricht  hoch  gepriesen  werden. 
Es  ist  vielleicht  nicht  zufällig,  dass  gerade  aus  dieser  Gegend 
der  grosse  Bahnbrecher  der  flandrischen  Malerei  hervorgehen 
sollte.  Dennoch  vermögen  wir  eine  frühere  Blüthe  dieser  Kunst 
dort  nicht  nachzuweisen.  Das  erste  Zeugniss  von  entschiedenem 
Erwachen  des  Natursinns  in  der  niederländischen  Kunst  sind 
die  zahlreichen  Grabmäler  in  Tournay,  welche  für  das  vier- 
zehnte Jahrhundert  schon  ein  Gefühl  für  individuelles  Leben 
bezeugen.  Aber  diese  merkwürdigen  Arbeiten  vermögen  ebenso 
wenig  wie  die  bedeutenden  Werke  des  Claux.  Sluter  zu  Dijon 
in  Zusammenhang  mit  der  Eyck'schen  Malerei  gebracht  zu 
werden.  Immerhin  freilich  bekunden  sie,  dass  damals  in  den 
Niederlanden  ein  Zug  zum  Realismus  die  plastische  Kunst 
bereits  erfasst  hatte.  Wie  sehr  man  auch  das  plötzliche  Empor- 
steigen der  Eyck'schen  Malerei  aus  namhaften  Vorstufen  zu 
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erklaren  versucht  hat,  so  muss  dies  Alles  doch  als  vergeblich 
angesehen  werden.  Denn  diese  Kunst  erhebt  sich  ohne  irgend 
erkennbare  Vorganger  plötzlich  zu  einer  solchen  Herrlichheit, 
Grosse  und  Macht,  dass  sie  uns  noch  jetzt  völlig  wie  ein  Wunder 
berührt.  Zu  ihrer  Erklärung  sind  wir  einzig  auf  die  Annahme 
beschränkt,  dass  ein  gewaltiger,  tief  in  der  Zeit  liegender  Drang 
zur  Natur  auf  einmal  in  einem  grossen  schöpferischen  Meister 
Gestalt  gewinnt  und  ihn  zu  Manifestationen  antreibt,  welche 
auf  uns  mit  der  zwingenden  Macht  von  Offenbarungen  wirken. 

Hubert  van  Eyck,  dies  ist  der  Name  jenes  grossen  Meisters, 
ist  wahrscheinlich  um  1366  in  Maasseyck,  einem  kleinen  Orte 
im  Maasgebiet,  geboren  worden.  Aller  Wahrscheinlichkeit 
nach  stammte  er  aus  einer  alten  Malerfamilie,  denn  auch  sein 
jüngerer  Bruder  und  seine  Schwester  widmeten  sich  derselben 
Kunst.  Wie  wichtig  wäre  es  für  uns,  wenn  wir  über  seinen 
Bildungsgang,  seinen  Lehrmeister  oder  die  Schule,  die  ihn 
erzogen,  etwas  erfahren  könnten!  Aber  alle  Nachforschungen 
sind  vergeblich  gewesen:  nicht  einmal  frühere  Werke  Huberts 
lassen  sich  irgendwie  nachweisen;  wie  ein  Meteor,  das  un- 
geahnt und  plötzlich  am  nächtlichen  Himmel  erscheint,  tritt  er 
als  fertiger  Meister  mit  einem  der  grossartigsten  und  vollendet- 
sten Werke  der  Malerei  aus  dem  Dunkel  hervor,  reisst  seine 
Zeitgenossen  wie  im  Sturm  mit  sich  fort  und  begründet  mit 
einem  Schlage  eine  Schule,  deren  Wirksamkeit  über  ein  Jahr- 
hundert lang  die  Welt  mit  ihrem  Ruhme  erfüllt,  nicht  blos 
Flandern  und  Holland,  sondern  auch  sämmtliche  deutsche  Schulen 
zur  Nacheiferung  anspornt  und  selbst  in  Italien  die  grösste  Be- 
wunderung hervorruft. 

So  wenig  wir  über  seine  Entwickelung  wissen,  ebenso 
dürftig  sind  die  Nachrichten  über  sein  äusseres  Leben.  Was 
ihn  bewogen  hat,  seine  Heimat  zu  verlassen,  vermögen  wir 
indess  zu  vermuthen.  Im  Anfang  des  fünfzehnten  Jahrhunderts 
wütheten  dort  furchtbare  Kriegsstürme;  das  Jahr  1408  ist  durch 
den  Aufstand  der  Lütticher  bezeichnet.  Maestricht  wurde  erobert 
und  hatte  eine  gräuelvolle  Plünderung  zu  erdulden ;  wahrschein- 
lich haben  diese  Unruhen  Hubert  sammt  seinem  jüngeren  Bruder 
Jan  zur  Auswanderung  veranlasst.  Allem  Anscheine  nach  Hessen 
sie  sich  in  Gent  nieder,  wo  damals  Philipp  der  Gute  seinen 
glänzenden  Hof  hatte.    Dass  das  Künstlerpaar  mit  dem  Herzog 
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und  seiner  Gemahlin  Michelle  in  Verbindung  stand,  erfahren 
wir  durch  ein  urkundliches  Zeugniss.  Denn  als  die  Fürstin  im 
Jahre  1421  aus  Gram  über  den  Verdacht,  dass  sie  am  Morde 
Johanns  ohne  Furcht  auf  der  Brücke  bei  Montereau  unter  den 
Augen  ihres  Bruders,  des  Dauphins,  mitschuldig  sei,  gestorben 
war,  schenkte  die  Stadt  Hubert  und  Jan  die  Zunftfreiheit  zum 
Andenken  an  die  Herzogin,  „die  sie  sehr  lieb  hatte",  wie  das 
Document  sagt.  Ausserdem  erfahren  wir  nur  noch,  dass  Hubert 
im  Jahre  1424  Zahlungen  für  eine  im  Auftrage  der  Schöffen 
gemalte  Tafel  empfangt  und  einen  feierlichen  Besuch  vom  Rath 
der  Stadt  erhält.  Zwei  Jahre  darauf,  am  18.  September  1426, 
stirbt  er  und  wird  in  der  Capelle  von  St.  Bavo,  damals  St. 
Johann,  wo  sein  grosses  Altarwerk  aufgestellt  war,  beerdigt. 
Das  ist  Alles,  was  wir  an  Daten  aus  dem  Leben  des  grössten 
Meisters  der  altflandrischen  Malerei  wissen. 

So  dürftig  diese  Nachrichten  sind,  um  so  bedeutsamer 
gestalten  sich  die  Aufschlüsse  über  seinen  künstlerischen  Charak- 
ter, welche  uns  der  berühmte  Genter  Altar  gewährt.  Durch 
die  auf  dem  Rahmen  des  Werkes  befindliche  Inschrift  erfahren 
wir,  dass  Jodocus  Vyd  der  Stifter  des  Bildes  war.  Es  war  ein 
reicher  Patricier  von  Gent,  Herr  des  Städtchens  Pameele,  der 
dies  grossartige  Werk  für  seine  Familiencapelle  in  St.  Bavo  zu 
Gent  bei  Hubert  bestellt  hat.  Dieses  gewaltige  Werk  ist  zwar 
nicht  mehr  ungetrennt  an  seinem  ursprünglichen  Ort  vorhanden, 
aber  da  es  fast  vollständig  noch  erhalten  ist,  so  vermögen  wir 
uns  den  ursprünglichen  Zusammenhang  und  seine  Wirkung  wohl 
vorzustellen.  Es  ist  ein  Flügelaltar,  wie  die  nordische  Kunst 
sie  liebte,  der  aber  aus  zwei  Abtheilungen,  einer  oberen  und 
einer  unteren,  besteht ,  zu  welcher  ursprünglich  noch  eine  dritte 
als  Altarstaffel  sich  gesellte,  mit  einer  Darstellung  der  Hölle, 
die  aber  nicht  mehr  vorhanden  ist.  Das  Werk  zeigte  also  in 
ähnlicher  Anlage  wie  die  mittelalterlichen  Mysterienspiele  eine 
Dreitheilung,  welche  den  Himmel,  die  Erde  und  die  Unterwelt 
umfasste.  Die  obere  Region  enthält  die  himmlischen  Schaaren, 
Gottvater  in  der  Mitte,  dann  die  Madonna  und  Johannes  den 
Täufer,  sowie  musicirende  und  lobpreisende  Engelgruppen;  die 
mittlere  Abtheilung  führt  uns  auf  die  Erde  und  zeigt  uns  die 
Schaaren  der  Gläubigen,  die  das  Lamm  verehren.  Man  nennt 
daher  auch  kurzweg  das  Bild  die  „Anbetung  des  Lammes". 
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In  der  That  hat  dem  Maler  die  Stelle  aus  der  Apokalypse  VII, 
o  vorgeschwebt:  „Danach  sähe  ich,  und  siehe,  eine  grosse 
Schaar,  welche  Niemand  zählen  konnte,  aus  allen  Heiden  und 
Völkern  und  Sprachen  vor  dem  Stuhle  stehend  und  vor  dem 
Lamm,  angethan  mit  weissen  Kleidern  und  Palmen  in  ihren 
Händen,  schrieen  mit  grosser  Stimme  und  sprachen:  Heil  sei 
dem,  der  auf  dem  Stuhle  sitzt,  unserem  Gott  und  dem  Lamm! 
Und  alle  Engel  standen  um  den  Stuhl  und  um  die  Aeltesten 
und  um  die  vier  Thiere,  fielen  vor  dem  Stuhl  auf  ihr  Angesicht 
und  beteten  Gott  an.u 

Betrachten  wir  zunächst  die  obere  Abtheilung.  Sie  besteht, 
wenn  der  Altar  geöffnet  war,  aus  einem  höheren  mittleren 
Bogenfelde  und  zwei  etwas  niedrigeren  zu  beiden  Seiten,  an 
welche  sich  jederseits  wieder  ein  halbirtes  höheres  Feld  schliesst, 
welche  beide  zusammen  bei  geschlossenem  Altar  das  Mittelfeld 
deckten.  Auf  dem  letzteren  nun  sieht  man  in  übermenschlicher 
Grösse  und  feierlicher  Macht  die  Gestalt  Gottvaters.  Streng 
und  unbewegt  mit  den  grossen  Augen  geradeaus  blickend,  die 
kraftvollen  Formen  des  Gesichts  von  einem  dunklen  Bart  ein- 
gerahmt, thront  er  in  reichen  päpstlichen  Pontificalge wändern. 
Auf  dem  I  Iaupte  trägt  er  die  Tiara,  deren  dreifache  «Krone  mit 
Perlen  und  Edelsteinen  aufs  Reichste  besetzt  ist  und  deren  breite 
Stolen,  mit  Perlenkreuzen  geschmückt,  zu  beiden  Seiten  nieder- 
fallen. Ein  prachtvoller  Mantel  von  leuchtendem  Roth  umhüllt 
in  grossartigem  Faltenwurf  die  Gestalt,  ebenfalls  auf's  Reichste 
mit  gestickten  Säumen,  mit  Perlen  und  Edelsteinen  eingefasst, 
auf  der  Brust  durch  eine  grosse  juwelenbesetzte  Agraffe  fest- 
gehalten. Während  er  die  nervige  Rechte  zum  Segnen  empor- 
hebt, hält  die  Linke  ein  goldenes  Scepter  von  nicht  minder 
köstlicher  Arbeit.  So  reich  diese  ganze  Ausstattung  ist,  hält 
sie  sich  doch  fern  von  Ueberladung,  vielmehr  dient  Alles  dem 
imposanten  Eindruck  dieser  Gestalt,  die  an  Majestät  vielleicht 
Alles  überbietet,  was  die  christliche  Kunst  geschaffen  hat.  Sie 
setzt  sich  wirksam  von  einem  mit  lateinischen  Sprüchen  durch-  s 
wirkten  Goldgrunde  ab,  vor  welchem  zum  Theil  ein  Teppich 
von  schwarzem  golddurchwirktem  Damast  ausgespannt  ist,  der 
als  wiederkehrendes  Muster,  von  Weinlaub  umfasst,  den  Pelikan 
zeigt,  wie  er  seine  Jungen  mit  dem  eigenen  Blute  nährt.  Dieser 
Teppich  steigert  noch  die  vornehme  Pracht  der  Gesammt- 
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Wirkung",  die  auf  einen  Künstler  von  hoher  coloristischer  Be- 
gabung schliessen  lässt.  Zu  den  Füssen  Gottvaters  endlich  ist 
eine  Krone  niedergelegt,  welche  in  reichster  Goldschmiedearbeit 
durchbrochen  und  mit  Edelsteinen  geschmückt  ist.  In  ihr  ist 
gleichsam  alle  weltliche  Macht  und  Herrlichkeit  dem  höchsten 
Himmelsherrn  zu  Füssen  gelegt. 

Zur  Rechten  dieser "  feierlichen  Gestalt  sehen  wir  in  ähn- 
licher Anordnung,  ebenfalls  auf  Goldgrund  und  reichem  Teppich, 
gegen  Gottvater  gewendet,  die  heilige  Jungfrau  sitzen.  Mild 
und  edel  sind  die  Züge  ihres  Antlitzes,  das  von  langem  blonden 
Haar  umflossen  und  von  einer  reichen  Krone  geschmückt  wird. 
Ein  prächtiger  Mantel  von  leuchtendem  Blau,  kaum  minder 
reich  besetzt  als  der  Gottvaters,  umhüllt  in  edlem  Faltenwurf 
die  Gestalt.  Andächtig  blickt  sie  in  das  Gebetbuch,  welches 
sie  mit  beiden  Händen  vor  sich  aufgeschlagen  hält.  Auf  der 
anderen  Seite  sehen  wir,  ebenfalls  gegen  die  Mittelfigur  gewendet, 
die  nervige  Gestalt  des  Bussepredigers,  der  über  sein  braunes 
härenes  Gewand  ebenfalls  einen  prächtigen  grünen  Mantel 
geworfen  hat.  Die  markigen  Züge  des  gebräunten  Gesichts 
sind  von  einem  dichten  krausen  Bart  und  einem  Walde  dunkler 
Locken  eingefasst.  Während  er  mit  der  Linken  in  einem  auf 
seinem  Schosse  aufgeschlagenen  Buche  blättert,  hebt  er  die 
Rechte  feierlich  empor.  Indem  beide  Gestalten  sich  gegen  die 
mittlere  Hauptfigur  neigen,  wird  die  Bedeutung  der  letzteren 
noch  mehr  betont,  und  der  Dreiklang  dieser  Gestalten,  der 
schon  in  der  Farbe  seinen  prägnanten  Ausdruck  gewinnt,  kommt 
zu  voller  Harmonie.  Erstaunlich  ist  schon  hier,  wie  die  feier- 
liche Grösse  des  Stils  und  die  breite  Wucht  der  Formgebung 
sich  mit  der  liebevollsten  Versenkung  in  das  Detail  verbindet, 
denn  die  schmückenden  Beigaben  allein  verrathen  eine  Künstler- 
phantasie, die  selbst  für  das  anscheinend  Untergeordnete  einen 
ganzen  Schatz  von  Erfindung  in  Bereitschaft  hält. 

Die  folgende  Tafel  neben  Johannes  zeigt  die  heilige  Cäcilia 
vor  einer  reich  geschnitzten  Orgel  sitzend  und  ganz  in  ihr  Spiel 
versunken.  Drei  liebliche  Engel  unterstützen  sie  auf  Harfe  und 
Bratsche.  Gekleidet  ist  die  Heilige  in  ein  dunkles  Goldbrocat* 
gewand.  Ihr  feines  Gesicht  zeigt  den  Ausdruck  sinnigen 
Ernstes,  die  zarten  Finger  drücken  nicht  ohne  Anstrengung  die 
Tasten  nieder.    Gegenüber  auf  der  Tafel  neben  Maria  haben 
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wir  die  himmlische  Vocalmusik  in  einem  Doppelquartett  singen- 
der Engel,  die,  um  ein  schön  geschnitztes  Chorpult  geschaart, 
mit  dem  höchsten  Kifer  singen.  Der  Künstler  hat  hier  aufs 
Genaueste  beobachtet,  welche  Anstrengungen  ungeübte  Sanger 
machen,  um  entweder  die  höchsten  oder  die  tiefsten  Töne  zu 
erreichen,  .so  dass  ihm  die  Wahrheit  sogar  über  die  Schönheit 
geht.  Man  kann  nichts  Naiveres  sehen.  Auch  diese  Gestalten 
sind  auf's  Reichste  in  Prachtgewänder  gekleidet,  das  krause 
blonde  Haar  von  Goldreifen  zusammengehalten.  Auf  den 
äussersten  halbirten  Bogenfeldern  hat  der  Künstler  sodann 
Adam  und  Kva,  beide  nackt  mit  Feigenblättern,  Eva  mit  dem 
Apfel  in  der  Hand,  dargestellt.  Der  Sündenfall  musste  hier 
als  Ausgangspunkt  der  Erlösung  angedeutet  werden.  In  diesen 
beiden  Gestalten  spricht  sich  ein  tiefes  Studium  des  mensch- 
lichen Körpers  und  der  Gesetze  perspectivischer  Darstellung  aus, 
obwohl  die  Formen  an  sich  weder  schön  noch  anmuthig  sind, 
lieber  Adam  ist  in  dem  kleinen  Bogenfelde  das  Opfer  Kains 
und  Abels,  über  Eva  die  Ermordung  Abels  durch  seinen  Bruder 
in  kleinen  Figuren  als  erste  Folge  der  Erbsünde  geschildert. 

Ziehen  wir  die  Summe  dieser  oberen  Bildreihe,  so  drückt 
sich  in  ihr  schon  mit  ganzer  Macht  der  wunderbare  Umschwung 
aus,  den  die  Kunst  erfahren  hat.  Es  sind  Gestalten  voll  Mark 
und  individuellen  Lebens,  in  vollendeter  Xaturwahrheit  hin- 
gestellt, von  geradezu  vollkommener  Meisterschaft  in  Zeichnung, 
Modellirung  und  Farbengebung.  Die  Carnation  hat  durchweg 
einen  kräftigen,  ins  Bräunliche  spielenden  Ton,  am  tiefsten  bei 
Johannes  und  bei  Gottvater,  in  zarteren  Abstufungen  bei  der 
Maria  und  den  Engeln.  Nimmt  man  Alles  zusammen,  was  bis 
dahin  sowohl  im  ganzen  Norden  wie  in  Italien  gemalt  worden 
war,  wie  muss  es  erblassen  und  verschwinden  vor  diesen 
gewaltigen  Zeugnissen  einer  neuen  Kunst!  Einer  Kunst,  die 
durchaus  realistisch  in  ihren  Mitteln,  aber  ideal  in  ihren  Zielen 
ist.  die  vom  Mittelalter  noch  das  Mystische,  Feierliche,  Ahnungs- 
volle hat,  von  der  neuen  Zeit  aber  das  tiefe,  alldurchdringende 
Naturgefühl.  Daher  auch  mit  Recht  die  übermenschliche  Grösse 
der  Gestalten,  die  ganz  wie  bei  den  Götterbildern  der  griechischem 
Kunst  den  Ausdruck  des  Idealen  mitbestimmt. 

Wenden  wir  uns  nun  zur  Betrachtung  der  unteren  Reihe. 
Hier  ist  die  Eintheilung  eine  andere;  denn  auf  der  Mitteltafel, 
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welche  an  Breite  den  drei  mittleren  Feldern  der  oberen  Reihe 
entspricht,  ist  die  Anbetung"  des  Lammes  geschildert.  Auf 
weitem,  blumengeschmücktem  Wiesenplan,  der  von  wald- 
bedeckten Hügeln  eingeschlossen  wird,  sehen  wir  ganz  vorn  in 
der  Mitte  den  Brunnen  des  lebendigen  Wassers,  der  aus  Bronze- 
röhren seine  Strahlen  entsendet.  Weiter  im  Mittelgrunde  ist 
ein  Altar  errichtet,  auf  welchem  das  Lamm  steht,  in  einen 
goldenen  Becher  sein  Blut  ergi essend;  Engel  in  weissen  Feier- 
kleidern, jederseits  sieben,  mit  den  Marterwerkzeugen  und 
Weihrauchfässern,  bilden,  in  Anbetung  knieend,  einen  Kreis 
um  den  Altar.  Ueber  demselben  schwebt,  nach  allen  Seiten 
Lichtstrahlen  sendend,  die  Taube  des  heiligen  Geistes,  so  dass 
die  Dreieinigkeit  vollständig  erscheint.  Den  Vordergrund  des 
Bildes  füllen  Schaaren  Anbetender,  rechts  die  Geistlichkeit,  links 
die  Laien.  Die  Vorderen  unter  ihnen  haben  sich  auf  die  Kniee 
geworfen;  wir  glauben  in  ihnen  rechts  die  Apostel,  links  die 
Propheten  zu  erkennen,  letztere  mit  aufgeschlagenen  Büchern 
in  den  Händen,  angethan  mit  der  phantastisch  reichen  Bur- 
gunder Tracht  jener  Zeit,  während  die  Apostel  nach  antiker 
Art  in  einfache,  weitfaltige  Gewänder  gehüllt  sind.  Hinter 
den  Aposteln  naht  in  prächtigen  Priestergewändern  die  Klerisei 
mit  Päpsten,  Bischöfen,  Aebten  und  einfachen  Ordensgeistlichen. 
Hinter  den  Propheten  sieht  man  charaktervolle  Männer  mit 
langen  Bärten  und  ausdrucksvollen  Köpfen.  Man  darf  diese 
grossartigen  Gestalten,  die  sich  zum  Theil  abwenden,  wohl  als 
die  Vertreter  des  Heidenthums  betrachten.  Mehrere  halten 
Lorbeerzweige  in  den  Händen,  einer  trägt  auch  eine  Lorbeer- 
krone; also  wahrscheinlich  Dichter  des  klassischen  Alterthums. 
Von  vornehmer  Würde  ist  namentlich  eine  der  vorderen  Gestalten, 
in  gebieterischer  Hoheit  sich  abwendend,  in  einen  dunkelblauen 
Mantel  von  grossartigem  Wurf  gekleidet.  Eine  unerschöpfliche 
Mannigfaltigkeit  in  Physiognomien,  Stellungen,  Geberden  und 
Gewändern  ist  über  diese  Gruppen  ausgegossen. 

Immer  neue  Schaaren  drängen  im  Hintergrunde  aus  den 
Waldschluchten  heran,  links  Märtyrer  in  geistlicher  Tracht, 
Palmen  in  den  Händen  tragend,  rechts  der  noch  zahlreichere 
Zug  der  Märtyrerinnen,  liebliche  Jungfrauen  in  langwallenden 
(re wundern.  Die  reichste  Mannigfaltigkeit  ist  auch  über  die 
Landschaft  ausgebreitet,  die  in  dem  saftigen  Grün  eines  ewigen 
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Frühlings  strahlt,  mit  Wiesenblumen,  Laubwäldern,  aus  welchen 
Palmen,  Cypressen  und  mit  goldenen  Früchten  Orangenbäume 
hervorblicken,  während  auf  den  fernen  Höhen  Städte  und 
Schlösser  mit  zahlreichen  Thürmen  und  Kuppeln  aufragen. 

Aber  noch  weiter,  gleichsam  in's  Unabsehbare  fortwachsend, 
setzt  sich  auf  den  vier  schmalen  Seitentafeln  das  Gedränge  der 
zur  Anbetung  des  Lammes  Heran  eilenden  fort.  Links  zunächst 
glänzende  Reiterzüge :  die  Fürsten  und  Herren  und  die  gerechten 
Richter.  Bei  ersteren  eröffnet  ein  jugendlicher  Ritter  in 
blinkender  Rüstung  und  in  grünem,  mit  Zaddeln  besetzten 
Waffenrock  auf  einem  Apfelschimmel,  das  Haupt  mit  Lorbeer 
gekrönt,  den  Zug.  Ihm  schliessen  sich  andere,  nicht  minder 
ausdrucksvolle  Gestalten  an.  Es  sind  die  Streiter  Christi,  in 
der  Gestalt  etwa,  wie  wir  uns  die  Kreuzfahrer  denken  mögen. 
Die  folgende  Tafel,  welche  die  gerechten  Richter  enthält,  bietet 
einen  Reiterzug  ernsterer,  meist  älterer  Männer,  voran  in  blauem, 
pelzbesetztem  Mantel  ein  freundlicher  Greis,  dessen  milde  Züge 
nach  der  Ueberlieferung  Hubert  van  Eyck  selbst  darstellen. 
Der  elegante  jüngere  Mann  neben  ihm,  welcher  sich  umwendet 
und  in  schwarzem  Sammetrock  sich  vornehm  ausnimmt,  soll 
den  jüngeren  Bruder  Jan  darstellen.  Hier  herrscht  nicht  so 
schimmernde  Pracht,  sondern  mehr  einfach  bürgerliches  Wesen : 
aber  die  Schönheit  und  Vollendung  der  Malerei  ist  nicht  geringer. 

Wenden  wir  nun  den  Blick  auf  die  beiden  Tafeln  der 
rechten  Seite,  so  haben  wir  hier  die  frommen  Pilger  und  Ein- 
siedler, welche  sich  aus  ihren  Gebirgsschluchten  aufmachen,  um 
mit  den  Uebrigen  anzubeten.  Zunächst  sind  es  in  dichtem 
Gedränge  die  Einsiedler  und  Büsser,  düstere  ascetische  Gestalten, 
mit  struppigem  Haupthaar  und  Bart,  in  dunkle  Kutten  gehüllt, 
Pilgerstab  und  Rosenkranz  in  den  Händen.  Hier  erhalten  wir 
eine  hohe  Vorstellung  von  der  feinen  Beobachtungsgabe  und 
der  reichen  Phantasie  des  Meisters,  der  das  Rauhe  und  Wald- 
ursprüngliche dieser  Sehne  der  Wildniss  ebenso  trefflich  zu 
schildern  weiss,  wie  auf  jenen  Tafeln  vornehme  Eleganz  und 
bürgerliche  Gediegenheit.  Auch  das  Stiere,  Weltfremde  in  den 
Augen  dieser  Männer  ist  merkwürdig  zum  Ausdruck  gekommen. 
Den  Abschluss  dieser  Gruppe  bilden  in  lieblichem  Contrast  zwei 
heilige  Jungfrauen,  die  eine  durch  die  Salbenbüchse  als  Magda- 
lena bezeichnet.    Sie  alle  schreiten  am  Fusse  einer  steilen 
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braunen  Felswand  dahin,  welche  mit  dem  üppigen  Grün  von 
Orangen-  und  Palmenbäumen  bedeckt  ist.  Mit  erstaunlicher 
Treue  ist  alles  dies  bis  auf  die  einzelnen  Blätter  und  gold- 
schimmernden Früchte  durchgeführt.  Auf  der  zweiten  Tafel 
sehen  wir  in  einer  ähnlichen  südlichen  Landschaft  die  heiligen 
Pilger  dahinziehen,  treuherzige  aber  beschränkte  Köpfe,  an- 
geführt von  dem  riesigen  Christopherus  mit  knorrigem  Pilger- 
stab und  in  langem  rothen  Mantel.  Dies  ist  der  Inhalt  der 
inneren  Seite. 

Schloss  man  die  Flügel  des  Klappaltars,  so  sah  man  in 
der  oberen  Abtheilung  den  Fngel  der  Verkündigung  der  vor 
ihrem  Gebetpult  knieenden  Maria  mit  der  himmlischen  Botschaft 
nahen.  Der  Engel  in  faltenreichem  weissen  Mantel,  das  lockige 
Haupt  mit  einem  Stirnreifen  geschmückt,  ist  niedergekniet 
und  begleitet  seine  Worte  mit  einer  bezeichnenden  Geste  der 
Rechten,  während  die  Linke  eine  weisse  Lilie  hält.  Maria,  die 
feinen  Hände  über  der  Brust  kreuzend,  blickt  voll  Ergebung 
zum  Himmel,  und  man  sieht,  wie  auf  ihr  lockiges  Haupt  die 
Taube  herabschwebt.  In  eigentümlich  verstandesmässiger  Con- 
sequenz  hat  der  Künstler  ihre  Antwort:  Fcce  ancilla  domini. 
als  von  ihrem  Munde  ausgehend,  hingeschrieben,  wodurch  sich 
ergab,  dass  die  Buchstaben  auf  den  Kopf  zu  stehen  kommen. 
So  folgerichtig  war  er  in  seinem  gedankenvollen  Realismus. 
Auch  die  heilige  Jungfrau  trägt  ein  weisses,  übrigens  in  scharfen, 
eckigen  Brüchen  drapirtes  Gewand,  wodurch  die  ganze  Dar- 
stellung einen  milden,  gedämpften  Farbenton  erhält,  der 
stimmungsvoll  auf  die  glühendere  Pracht  des  Inneren  vor- 
bereitet. Es  ist  wie  eine  sanft  instrumentirte  Ouvertüre  zu 
einem  rauschenden  Hymnus.  Besonderen  anheimelnden  Reiz 
empfängt  die  Scene  dadurch,  dass  der  Künstler  sie  in  ein 
Gemach  seiner  Zeit  verlegt  hat,  das  durch  sein  nach  Art  des 
romanischen  Stiles  gekuppeltes  Fenster  den  Ausblick  auf  eine 
Strasse  gestattet,  welche  man  jetzt  noch  in  Gent  nachweisen  kann. 
In  den  Bogenfeldern,  welche  den  oberen  Abschluss  dieser 
Tafeln  bilden,  sind  in  der  Mitte  die  cumäische  und  erythräische 
Sibylle,  seitwärts  die  Propheten  Zacharias  und  Micha  dargestellt, 
als  Verkündiger  des  neuen  Heils  der  Welt  bei  Heiden  und  Juden. 

Die  untere  Abtheilung  der  Aussenseite  enthält  auf  den 
mittleren  Feldern,  in  grauer  Steinfarbe  gemalt,  die  statuarischen 


Digitized  by  Google 


Gestalten  der  beiden  Johannes,  links  des  Täufers,  rechts  des 
Evangelisten,  derbe  Figuren  in  hartbruchigen  Gewändern,  wie 
sie  die  gleichzeitige  Sculptur  überall  an  Kirchen  zeigte.  Von 
dem  hier  gegebenen  Beispiel,  Sculpturen  in  Gemälden  nach- 
zuahmen ,  hat  später  Rogier  van  der  Weyden  in  seinen  zier- 
lichen Altarbildern  umfassenden  Gebrauch  gemacht.  Die  beiden 
äusseren  Tafeln  endlich  enthalten  die  im  Gebet  knieenden 
Gestalten  der  Stifter,  des  Jodocus  Vyd  und  seiner  Gemahlin 
Lisbetha  Burluut;  er  in  einem  rothen  pelzverbrämten,  falten- 
reichen Tuchrock  und  mit  einem  fast  blöden  Ausdruck  des 
kahlköpfigen,  nichts  weniger  als  schönen  Gesichtes;  sie  mit 
Binde  und  Schleier  und  in  einem  blassröthlichen  Kleid  mit 
grünem  Futter,  der  Ausdruck  des  Gesichts  ehrenfest  und  haus- 
mütterlich sorgsam,  aber  reizlos.  Beide  Bildnisse  aber  sind 
mit  einer  Wahrhaftigkeit  und  ungeschminkten  Treue  hingestellt, 
mit  einer  Schärfe  der  Beobachtung  und  Sorgfalt  der  Durch- 
bildung, die  nicht  höher  getrieben  werden  können. 

Werfen  wir  einen  Rückblick  auf  das  ganze  riesige  Werk, 
so  staunen  wir  über  Umfang,  Tiefe  und  Kraft  dieser  neuen, 
wie  mit  einem  Zauberschlage  erstandenen  Kunst.  Der  Genter 
Altar  enthält  das  ganze  Programm  der  neuen  Zeit,  die  volle 
Weltwirklichkeit  in  allen  Erscheinungen  des  menschlichen  Lebens 
und  der  Natur.  Der  grosse  Meister  erlöst  die  Gestalten  vom 
Goldgrund  der  mitteralterlichen  Kunst  und  stellt  sie  in  die 
frühlingprangende  Natur  mit  ihren  schimmernden  Wiesen,  ihren 
saftiggrünen  Wäldern,  über  welche  lichte  Wölkchen  durch  den 
blauen  Aether  dahinziehen.  Die  Menschenwelt  in  allen  ihren 
Erscheinungen,  durch  alle  Stände,  Alter  und  Geschlechter,  in 
der  unabsehbaren  Mannigfaltigkeit  ihrer  Formen  weiss  er  mit 
genialer  Freiheit  zu  erfassen  und  mit  divinatorischer  Kraft  zu 
schildern.  Die  volle  Wirklichkeit,  der  täuschende  Schein  des 
Lebens  sind  sein  Ziel,  das  er  mit  grossartiger  Kraft  zu  erreichen 
weiss.  Dazu  ist  das  Eingehen  auf  die  Gesammtheit  der  äusseren 
Erscheinungsformen  unerlässlich.  Alles  Costümliche,  die  reiche 
Mannigfaltigkeit,  die  bunte  Pracht,  welche  das  farbenreiche 
Leben  jener  Zeit  darbot,  ist  mit  feinem  Verständniss  und  voller 
Liebe  dargestellt  und  dabei  die  Textur  der  verschiedenen  Stoffe 
und  ihre  Wirkung  aufs  Auge,  die  dichten  Wollenstoffe,  die 
prächtigen  Brocate,  das  Schimmern  des  Goldes,  das  Blitzen  der 
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Juwelen  und  der  Schmelz  der  Perlen  mit  höchster  Meisterschaft 
wiedergegeben.  Trotz  all  dieser  Pracht,  trotz  des  reichen 
Farbenglanzes  wirkt  Alles  harmonisch  wie  ein  herrlicher 
Teppich,  der  das  Auge  entzückt  und  in  der  höchsten  Gluth 
dennoch  einen  milden  Gesammtton  hervorbringt.  Von  der 
coloristischen  Höhe  der  Leistung  giebt  vielleicht  nichts  eine 
so  vollkommene  Vorstellung  als  das  weise  Maasshalten  bei  den 
Aussenflügeln ,  die  in  gedämpfter  Farbenscala  der  Pracht  der 
inneren  Tafeln  gegenübertreten. 

Ueber  die  Ausführung  des  Werkes  berichtet  die  alte  In- 
schrift des  Rahmens,  welche  mehrere  Jahrhunderte  unter  einem 
dicken  Anstrich  verdeckt  war  und  erst  in  neuerer  Zeit  wieder 
an's  Licht  gezogen  wurde.    Sie  lautet: 

Pictor  Hubertus  c  Eyck,  maior  quo  nemo  rcpcrtus 
Incepit,  pondusque  Johannes,  arte  secundus, 
Krater  pcrfecit,  Judoci  Vyd  prece  frctus. 
VcrsV  scXta  Mal  Vos  CoLLoCat  aCta  tVcrl. 

Wir  erfahren  daraus,  dass  der  grösste  aller  Maler,  Hubert 
van  Eyck,  das  Werk  begann,  sein  Bruder  Johannes,  in  der 
Kunst  der  zweite,  auf  Bitten  des  Jodocus  Vyd  es  vollendete 
und  dass  am  6.  Mai  1432  (diese  Jahreszahl  ergeben  die  als 
Zahlzeichen  verwendeten  Buchstaben)  die  Aufstellung  erfolgt 
sei.  Da  wir  wissen,  dass  Hubert  1426  starb,  so  hat  Jan  dem- 
nach noch  beinahe  sechs  Jahre  an  dem  Werk  gearbeitet.  Da 
Jan  aber  damals  im  Dienste  Philipps  des  Guten  stand,  mehr- 
fach von  diesem  zu  auswärtigen  Missionen  verwendet  wurde 
und  mehrere  Jahre  (bis  1428)  in  Lille  lebte,  so  verringert  sich 
der  Zeitraum,  den  er  an  die  Vollendung  des  Bildes  setzen 
konnte,  um  ein  Wesentliches.  Den  Antheil  der  beiden  Brüder 
genau  zu  scheiden,  ist  eine  der  schwierigsten  Aufgaben,  die 
mit  voller  Evidenz  wohl  nie  gelöst  werden  kann.  Selbst  wenn 
wir  von  den  beglaubigten  Werken  Jans  ausgehen,  werden  wir 
nicht  zum  Ziele  kommen,  da  die  sicher  datirten  erst  mit  dem 
Jahre  1432  beginnen  und  sich  annehmen  lässt,  dass  der  jüngere 
Bruder  bei  der  Arbeit  am  Genter  Altar  sich  der  Auffassung 
des  älteren  angeschlossen  und  seiner  eigenen  künstlerischen 
Richtung  sich  in  selbständigen  Werken  mehr  überlassen  habe. 
So  viel  aber  ist  sicher,  dass  der  Entwurf  des  Ganzen  bis  in 
alle  einzelnen  Theile  Huberts  Werk  war,  denn  die  mystische 
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Tiefe  des  Gedankens,  die  feierliche  Architektonik  des  Aufbaues 
sind  durchaus  Huberts  Werk  und  kehren  in  keiner  Schöpfung 
seines  Bruders  wieder.  Namentlich  aber  muss  nicht  bloss  die 
Conception,  sondern  auch  die  malerische  Ausfuhrung  der  grossen 
Hauptgestalten  ihm  zugeschrieben  werden.  Wie  weit  Jan  bei 
der  unteren  Abtheilung  mitgewirkt  hat,  ist  schwerlich  zu  be- 
stimmen; doch  sind  sicherlich  die  landschaftlichen  Gründe  mit 
der  südlichen  Vegetation  seine  Schöpfung,  da  er  diese  in 
Portugal,  wohin  der  Herzog  ihn  1428  sandte,  kennen  gelernt 
hat.  Am  meisten  ferner  mag  er  an  der  Tafel  mit  dem  heiligen 
Christoph  und  den  beiden  mit  den  Reiterzügen  betheiligt  sein. 
Mit  ziemlicher  Sicherheit  dürfen  wir  aber  annehmen,  dass  er 
sämmtliche  Aussentafeln  allein  ausgeführt  hat.  denn  abgesehen 
davon,  dass  diese  selbstverständlich  zuletzt  ausgeführt  wurden, 
entspricht  Behandlung  und  Auffassung  dieser  Theile  am  meisten 
seinen  eigenen  Werken.  Wie  dem  auch  sein  mag,  ohne  Zweifel 
musste  Jan  bei  der  Vollendungsarbeit  Manches  noch  einmal 
übergehen,  um  das  Ganze  zusammenzustimmen,  und  die  Art, 
wie  er  dies  vollbracht  hat,  lüsst  seine  eigene  Bedeutung  als 
Maler  im  glänzendsten  Lichte  erscheinen. 

Noch  ein  Punkt  bleibt  zu  erörtern  übrig:  die  technische 
Art  der  Ausfuhrung.  Von  jeher  ist  der  Name  der  Brüder 
van  Eyck  mit  der  Erfindung  der  Oelmalerei  verknüpft  worden, 
ja  man  hat,  da  merkwürdigerweise  das  Andenken  an  den 
grossen  Hubert  lange  Zeit  erloschen  war,  den  jüngeren  Bruder 
zum  eigentlichen  Erfinder  dieser  Technik  stempeln  wollen. 
Dies  aber  muss  bei  genauerer  Erwägung  als  höchst  unwahr- 
scheinlich bezeichnet  werden,  und  wir  dürfen  wohl  wie  im 
geistigen  so  auch  im  technischen  Fortschritt  Hubert  als  den 
tonangebenden  Führer  betrachten.  Denn  stets  sind  die  grossen 
technischen  Neuerungen  aus  einem  geistigen  Bedürfniss  hervor- 
gegangen, und  es  kann  keine  Frage  sein,  dass  der  Drang  nach 
einer  naturwahren  Darstellung  auch  hier  die  Vervollkommnung 
des  technischen  Verfahrens  hervorrief.  Allein  man  ist  längst 
von  der  Ansicht  abgekommen,  dass  es  sich  hier  um  die  Er- 
findung der  Oelmalerei  handle,  da  das  Vorhandensein  dieser 
Technik  in  weit  früherer  Zeit  mehrfach  sicher  bezeugt  ist. 
Aber  das  grosse  Verdienst  der  Brüder  van  Eyck  ist  und  bleibt, 
dass  sie  diese  Technik,  die  früher  meist  zu  untergeordneten 
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Zwecken  diente,  wahrscheinlich  durch  lange  Versuche  zur 
höchsten  Vollendung  geführt  und  ihr  in  einem  Wunderwerk 
der  Kunst  dauernd  zum  Siege  verholfen  haben. 

Der  Eindruck  dieses  Werkes  auf  die  Zeitgenossen  scheint 
ein  mächtiger  gewesen  zu  sein ;  wenigstens  berichtet  van  Mander, 
das  die  Tafel  gewöhnlich  geschlossen  gewesen  und  nur  gegen 
Bezahlung  gezeigt  worden  sei.  Auch  Dürer  Hess  sich  „des 
Johannes  Tafel"  aufschliessen.  Aber  an  grossen  Festtagen 
werde  der  Altar  geöffnet,  und  dann  sei  ein  solcher  Zudrang 
den  ganzen  Tag,  dass  man  schwer  hindurchdringen  könne; 
Künstler  und  Kunstfreunde  umschwärmten  es,  wie  im  Sommer 
Fliegen  und  Bienen  an  süssen  Früchten  hängen.  Bis  zum  Aus- 
gang des  vorigen  Jahrhunderts  stand  das  Werk  unangetastet 
an  seiner  Stelle;  zur  französischen  Revolutionszeit  wurden  die 
Haupttafeln  nach  Paris  entführt,  die  Flügel  aber  durch  Ver- 
bergen vor  ähnlichem  Schicksal  bewahrt  und  um  3000  Gulden 
an  den  Kunsthändler  Nieuwenhuis  und  von  diesem  für 
100000  Gulden  an  Thomas  Solly  verkauft,  mit  dessen  Samm- 
lung sie  dann  1824  an  das  Berliner  Museum  übergingen. 

Während  die  Ilaupttafeln,  Gottvater  mit  Maria  und  Johannes 
und  die  Anbetung  des  Lammes,  von  Paris  zurückgekehrt,  sich 
an  ihrem  alten  Ort  in  Gent  belinden,  sind  sämmtliche  Flügel- 
bilder in  Berlin  mit  Ausnahme  der  Tafeln  mit  Adam  und  Eva, 
welche  neuerdings  in  das  Museum  von  Brüssel  übergegangen 
sind.  Von  den  Haupttafeln  besitzt  Berlin  sodann  gute  Copien 
von  Michael  Coxcie,  so  dass  man  nun  daselbst  fast  das  ganze 
Werk  überschauen  kann.  Dagegen  befinden  sich  von  Coxcies 
Copien  die  Madonna  und  Johannes  der  Täufer  in  der  Pinakothek 
zu  München. 

Es  vorsteht  sich  von  selbst,  dass  kein  Künstler  mit  einem 
solchen  Meisterwerke  anfängt;  man  hat  daher  überall  nachge- 
forscht, um  andere,  womöglich  frühere  Werke  Huberts  zu  ent- 
decken. Aliein  alle  Mühen  sind  vergeblich  gewesen.  Das 
einzige  Werk,  bei  welchem  wenigstens  die  Erfindung  mit  hoher 
Wahrscheinlichkeit  ihm  zugeschrieben  werden  kann,  ist  der 
Brunnen  des  Lebens,  welcher  aus  dem  Kloster  del  Parral  bei 
Segovia  in  das  Museum  del  Prado  zu  Madrid  gelangt  ist.  Wir 
finden  nämlich  hier  dieselbe  mystische  Gedankentiefe,  welche 
der  Genter  Altar  verräth  und  von  der  wir  bei  keinem  anderen 
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Meister  der  flandrischen  Schule  eine  Spur  wiederfinden.  Unter 
einem  hohen  Baldachin  in  zierlichen  spätgothischen  Formen 
thront  Gottvater  in  ähnlicher  Haltung  und  Pracht  wie  auf  dem 
Genter  Altar,  zwischen  der  heiligen  Jungfrau  und  Johannes 
dem  Evangelisten.  Auf  den  Stufen  des  Thrones  ruht  das 
Lamm,  unter  welchem  eine  Quelle  hervorsprudelt,  in  deren 
klarer  Fluth  Hostien  schwimmen.  Sie  ergiesst  sich  über  eine 
untere  Terrasse  und  von  dort  in  ein  reich  geschmücktes  acht- 
eckiges Becken.  Singende  und  musicirende  Engel  erfüllen  den 
Wiesengrund  und  die  Zinnen  des  thurmartigen  Baues.  Ganz 
vorn  aber  erscheint  auf  der  einen  Seite  unter  Führung  des 
Papstes  die  Christenheit  in  ihren  vornehmsten  Vertretern  durch 
alle  Stände  geistlicher  und  weltlicher  Rangordnung,  Kaiser  und 
König,  Cardinal  und  Bischof  an  der  Spitze.  "Während  diese 
knieend  das  Mysterium  des  Altarsacramentes  anbeten,  erscheint 
ihnen  gegenüber  eine  wilde  Schaar  von  Juden,  den  Hohen- 
priester mit  verbundenen  Augen  und  zerbrochenem  Stab  an 
der  Spitze,  wie  vernichtet  zu  Boden  sinkend,  während  alle 
übrigen  sich  unter  wildem  Toben  abwenden,  ihre  Kleider  zer- 
reissen  und  entsetzt  durcheinander  stürzen.  Die  Verwandt- 
schaft der  Composition  nach  Gedanken,  Aufbau  und  selbst 
nach  einzelnen  M  otiven  mit  dem  Genter  Altar  ist  unverkennbar 
nur  kommt  hier  in  der  Judenschaar  ein  dramatisches  Element 
hinzu.  Wenn  daher  Hubert  als  Erfinder  der  Composition 
mit  hoher  Wahrscheinlichkeit  angenommen  werden  kann,  so 
schreiben  doch  diejenigen,  welche  das  Bild  gesehen  haben,  die 
Ausführung  irgend  einer  anderen  Hand  zu. 

Suchen  wir  nun  den  jüngeren  Bruder  Jan  näher  kennen 
zu  lernen.  Auch  bei  ihm  ist  das  Datum  seiner  Geburt  nicht 
festzustellen.  Dass  er  beträchtlich  jünger  als  Hubert  war  und 
bei  diesem  das  Malen  erlernt  habe,  ist  eine  alte  nicht  unglaub- 
würdige Nachricht.  Nehmen  wir  an,  dass  er  etwa  um  1385 
geboren  wurde.  Im  Anfang  der  zwanziger  Jahre  des  fünf- 
zehnten Jahrhunderts  finden  wir  ihn  als  Hofmaler  jenes  unruhigen 
und  gewaltthätigen  Johann  von  Baiern,  der  von  1390— 14 18  als 
Bischof  von  Lüttich  regierte,  dann  dem  geistlichen  Stand  ent- 
sagte, die  holländische  Erbschaft  an  sich  riss  und  Herzog  von 
Luxemburg,  Brabant  und  Holland  wurde.  Jan  van  Eyck  be- 
fand sich  nach  Pincharts  urkundlichen  Ermittelungen  als  Hof- 
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maier  und  „Varlet  de  chambreu  in  den  Diensten  des  Herzogs 
und  wohnte  vom  October  1422  bis  zum  September  1424  im 
Haag-.  Als  der  Herzog  im  Januar  1425  starb,  begab  sich  Jan 
nach  Flandern  und  trat  am  ig.  Mai  1425  unter  demselben  Titel 
in  die  Dienste  Herzog  Philipps  des  Guten  von  Burgund,  der 
ihn  auf's  höchste  schätzte,  so  dass  sogar,  wenn  in  Nothzeiten 
die  Gehaltszahlungen  an  die  herzoglichen  Diener  eingestellt 
wurden,  Jan  ausgenommen  ward,  unter  der  Begründung,  dass 
der  Herzog  nicht  seines  Gleichen  für  seinen  Dienst  und  keinen 
so  vorzüglichen  Maler  wieder  finden  würde.  Philipp  schenkte 
dem  ausgezeichneten  Künstler  solches  Vertrauen,  dass  er  ihn 
wiederholt  zu  geheimen  Missionen  in  fremde  Länder  verwendete 
und  ihm  100  Livres  Jahrgehalt,  einen  Diener  und  zwei  Pferde 
zugestand.  Von  1425  —  1428  hatte  Jan  seinen  Wöhnort  in  Lille. 
Im  October  des  letzteren  Jahres  sandte  der  Herzog  ihn  nach 
Lissabon,  um  seine  Braut  Isabella  von  Portugal  zu  malen.  Bei 
/  dieser  Gelegenheit  besuchte  er  den  berühmten  Wallfahrtsort 

von  Sant  Jago  di  Compostella;  aber  auch  am  Hofe  des  Mauren- 
königs Mahomed  finden  wir  ihn.  Erst  um  Weihnachten  1429 
kehrte  er  im  Gefolge  der  Prinzessin  in  die  Heimat  zurück 
und  zog  nun  nach  Gent,  um  das  von  seinem  Bruder  angefangene; 
Altarwerk  zu  vollenden.  Nachdem  dies  1  132  vollbracht  war, 
Hess  er  sich  in  Brügge  nieder,  wo  er  ein  Haus  kaufte.  Seine 
Beziehungen  zum  Herzog  blieben  dieselben,  und  dieser  über- 
nahm 1434  bei  einem  Töchterchen  Jans  die  Pathenstelle.  Im 
Jahre  1440,  wie  James  Weale  nachgewiesen  hat,  starb  der 
grosse  Maler. 

Fragen  wir  nun  nach  Jans  künstlerischem  Charakter,  so 
sind  wir  in  der  günstigen  Lage,  uns  auf  eine  Reihe  beglaubigter 
und  selbst  datirter  Werke  stützen  zu  können,  denn  Jan  van  Eyck 
zeigt  sich  auch  darin  als  Künstler  der  modernen  Zeit,  dass  er 
seine  Bilder  in  der  Regel  mit  seinem  Namen  und  dem  Datum 
der  Entstehung  bezeichnet.  Manchmal  fügt  er  noch  in  liebens- 
würdiger Bescheidenheit  die  Devise  hinzu:  ,.Als  ikh  kan4  <So 
gut  ich  kann).  Zweierlei  Werke  sind  es,  durch  welche  Jan  her- 
vorragt: Andachtsbilder,  und  zwar  fast  ausschliesslich  Madonnen- 
bilder, und  Porträts.  <  )bwohl  in  den  Grundlagen  der  Technik 
mit  Hubert  nahe  verwandt,  ist  seine  Kunstweise  von  der  des 
Bruders  doch  wesentlich  verschieden.     Von  der  grossartigen 
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Auffassung,  der  feierlichen  Würde  der  Gestalten  des  Genter 
Altars  ist  bei  ihm  keine  Rede.  Wenn  jenes  Werk  uns  berührt 
wie  ein  mittelalterlicher  Hymnus  oder  wie  ein  tiefsinniges  Epos, 
so  ist  es  bei  Jan  ein  lyrischer,  genauer  gesagt  ein  idyllischer 
Zug,  der  seine  Darstellungen  erfüllt.  Wenn  er  die  Madonna 
verherrlicht,  mag  er  sie  uns  im  traulichen  Gemach,  in  den 
dämmerigen  Hallen  eines  gothischen  Domes  oder  in  freier 
Xatur,  von  allen  Zaubern  des  Frühlings  umgeben,  schildern, 
so  ist  es  die  Poesie  eines  geistlichen  Minneliedes,  die  uns  mit 
ihrem  schlichten  Zauber  gefangen  nimmt.  Gerade  bei  diesen 
wunderbar  vollendeten  Werken  werden  wir  daran  erinnert,  dass 
das  niederländische  Volk  damals  neben  der  malerischen  auch 
eine  hohe  musikalische  Begabung  besass,  die  von  dort  aus  zu 
einer  Erneuerung  und  Vertiefung  der  Musik  hindrängt,  dass 
Meister  wie  Wilhelm  Dufay,  Ockenheim,  Josquin  de  Pres,  end- 
lich Orlando  di  Lasso  den  Niederlanden  entstammen.  Ihren 
Zauber  üben  jedoch  diese  Werke  Jans  nicht  durch  die  Wahl 
besonders  edler  Typen,  denn  keine  seiner  Madonnen  erreicht 
an  Schönheit  die  herrliche  Himmelskönigin  des  Genter  Altars, 
und  das  Christuskind  vollends  hat  meist  einen  altbackenen, 
selbst  verdriesslichen  Zug.  Aber  die  schlichte  Innigkeit,  die 
treuherzige  Wahrheit  in  diesen  Gestalten  gewinnt  ihnen  doch 
unsere  Liebe,  und  wir  vergessen  leicht,  dass  der  oft  harte  und 
unruhige  Faltenwurf  ebenfalls  weit  entfernt  ist  von  der  stilvollen 
Grösse  der  Gewandbehandlung  Huberts.  Erkennen  wir  doch 
sogar  in  den  scharf  gebrochenen  Gewändern  auf  der  Ver- 
kündigung des  Genter  Altars  die  Einwirkung  Jans.  Von  höchster 
Vollendung  aber  ist  die  malerische  Wirkung  seiner  Bilder,  und 
darin  empfinden  wir  nicht  bloss  einen  technischen  Vorzug, 
sondern  den  Ausdruck  einer  künstlerischen  Stimmung,  die 
gleichbedeutend  mit  einer  neuen  Weltanschauung  ist.  Zuerst 
brach  diese  auf  den  unteren  Tafeln  des  Genter  Altars,  der 
Anbetung  des  Lammes,  und  den  vier  Seitenflügeln  mit  dem 
vollen  Jubel  der  Entdeckung  einer  neuen  Welt  hervor.  Als 
wenn  die  Binde  plötzlich  zerrissen  wäre,  welche  der  mittel- 
alterlichen Menschheit  so  lange  die  Herrlichkeit  der  Natur  ver- 
hüllt hatte,  tritt  diese  auf  einmal  mit  dem  vollen  Glanz  -ihrer 
Schönheit,  widergespiegelt  durch  die  künstlerische  Phantasie, 
mit  Zaubermacht  einem  neuen  Geschlecht  vor  Augen.    In  der 
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Natur  erkennt  das  fromme  Gemüth  die  Offenbarung  des  Schöpfers, 
und  so  werden  die  Brüder  van  Eyck  die  Begründer  der  Land- 
schaftsmalerei. Es  ist  sogar  höchst  wahrscheinlich,  dass  die 
sämmtlichen  landschaftlichen  Gründe  auf  dem  Genter  Altar  von 
der  Hand  Jans  herrühren,  der  darin  seine  kurz  vorher  in 
Portugal  gewonnenen  Anschauungen  der  südlichen  Natur  mit 
voller  Begeisterung  niederlegte.  In  seinen  wunderbar  zart,  ja 
miniaturhaft  ausgeführten  Bildern  entwickelt  er  nun  in  der  Folge 
die  Linear-  und  die  Luftperspective  zu  wunderbarer  Vollendung, 
und  das  Höchste,  was  er  darin  leistet,  ist  ohne  Zweifel  die 
Darstellung  der  Innenräume,  denen  er  eine  vollendete  per- 
spectivische  Wirkung  zu  geben  weiss.  Dieselbe  liebevolle 
Auffassung  bringt  er  in  seinen  Bildnissen  zur  Geltung,  indem 
er  die  Gestalten  sammt  allem  Stofflichen  des  Beiwerks  mit 
höchster  Gediegenheit  und  in  fein  abgewogener  malerischer 
Harmonie  schildert. 

Um  zu  seinen  einzelnen  Werken  überzugehen,  hätte  ich 
mit  der  Bischofsvveihe  des  Thomas  Becket  beim  Herzog  von 
Devonshire  in  Chatsworth  vom  Jahre  142 1  zu  beginnen,  wenn 
nicht  dieses  Bild,  das  ich  selbst  nicht  gesehen,  neuerdings  von 
gewichtigen  Seiten  angezweifelt  worden  wäre.  Die  beglaubigten 
Werke  des  Künstlers  beginnen  erst  1432  mit  der  kleinen 
Madonna  zu  Ince  Hall,  welcher  sich  die  sogenannte  Madonna 
von  Lucca,  ehemals  beim  Herzoge  von  Lucca,  jetzt  im  Städel- 
schen  Institut  zu  Frankfurt,  anschliesst.  Beide  Bilder  zeigen 
zwar  die  heilige  Jungfrau  mit  dem  Kinde  thronend,  aber  in 
wohnlicher  Umgebung  einer  schlichten  Bürgerstube  jener  Zeit. 
Line  seiner  herrlichsten  Schöpfungen,  zwar  nicht  bezeichnet 
aber  unbezweifelt  echt,  ist  das  köstliche  Juwel  der  Dresdener 
Galerie,  welches  wieder  die  thronende  Madonna,  aber  im  Chor 
eines  prächtigen  gothischen  Münsters  vorführt.  Es  ist  ein 
Werk  von  wahrhaft  entzückender  Feinheit  malerischer  Be- 
handlung, besonders  die  reiche  Architektur,  für  welche  der 
Chor  der  Kathedrale  von  Tournay  wohl  das  Vorbild  bot,  vom 
feinsten  Verständniss,  dabei  mit  einem  nicht  zu  übertreffenden 
Reiz  der  Luftperspective  durchgeführt.  Auf  den  Flügeln  dieses 
kleinen  Triptychons.  das  angeblich  Karl  V.  als  Reisealtärchen 
diente,  sieht  man  einerseits  die  heilige  Katharina,  andererseits 
den  heiligen  Michael  mit  dem  knieenden   Stifter  dargestellt; 
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auf  den  Aussenseiten  grau  in  grau  die  Verkündigung.  Eine 
ebenfalls  in  einer  gothischen  Kirche  stehende  Madonna,  die 
aus  der  Suermondt'schen  Sammlung  in  das  Berliner  Museum 
übergegangen  ist.  zeigt  grosse  Verwandtschaft  mit  dem  Dresdener 
Bilde,  ist  von  ähnlicher  Feinheit  der  Ausführung,  aber  in  einem 
glühenderen  Tone.  Trotz  Crowe  und  Cavalcaselles  Bedenken 
halte  ich  sie  für  ein  echtes  Werk  Jan  van  Eycks;  dagegen  ist 
ebendort  die  in  einem  Garten  stehende  Madonna,  welche  aus 
derselben  Sammlung  stammt,  ein  mittelmässiges  Schulbild,  so 
dass  sich  schwer  verstehen  lässt,  wie  Woltmann  in  dem  steifen 
geistlosen  Werke  „meisterhafte  Ausführung  der  südlichen  Ge- 
wächse des  Hintergrundes"  rühmen  kann. 

Und  wieder  singt  die  zarte  Kunst  des  Malers  ein  Loblied 
der  Madonna  in  dem  nicht  minder  wundervollen  Bilde  im  Salon 
carre  des  Louvre,  wo  man  den  Kanzler  von  Burgund,  Rollin, 
vor  der  Madonna  knieen  sieht.  Die  heilige  Jungfrau  ist  hier 
eine  vornehme  Gestalt,  das  Christuskind  zwar  ist  ältlich  und 
wenig  gelungen,  der  knieende  Stifter  aber  mit  dem  Ausdruck 
inniger  Frömmigkeit  ein  Meisterwerk  der  Porträtkunst.  Von 
höchster  Vollendung  aber  ist  die  Schilderung  der  Räumlichkeit, 
namentlich  der  Ausblick  aus  der  Halle  in  eine  weite,  von 
Schneegebirgen  begrenzte  Landschaft  mit  einer  thürmereichen 
Stadt  und  einem  Fluss  mit  einer  Brücke,  auf  der  man  ein  Ge- 
wimmel miniaturhaft  gemalter  Menschen  erblickt.  Das  Bild, 
welches  aus  der  Kathedrale  von  Autun  in  Burgund  stammt, 
ist  ein  wahrer  Triumph  malerischer  Darstellung  und  von  un- 
übertroffener Kraft,  Tiefe  und  Feinheit  des  Tons.  Wieder  ein 
anderes  Madonnenbild  vom  Jahre  1436  und  von  beträchtlich 
grösserem  Maassstabe  ist  aus  der  Kathedrale  St.  Donatian  zu 
Brügge  in  die  Sammlung  der  dortigen  Akademie  gelangt.  Fs 
zeigt  im  Chor  eines  gothischen  Domes  die  thronende  Madonna 
mit  dem  Kinde  zwischen  den  stehenden  Gestalten  des  heiligen 
Bischofs  Donatian  und  des  ritterlichen  heiligen  Georg,  welcher 
den  knieenden  Kanonikus  van  der  Paele  der  Madonna  empfiehlt. 
Die  Madonna  in  grossartig  gefaltetem  Gewände,  eine  hoheits- 
volle Erscheinung,  und  das  weniger  gelungene  ältliche  Kind 
sind  beide  nach  denselben  Modellen  gemalt  wie  die  im  Louvre; 
die  beiden  Heiligen  sind  unbehülflich  und  steif,  und  man  er- 
kennt, dass  der  Maler  sich  im  grösseren  Maassstabe  nur  mit 
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Zwang  bewegt  und  die  grossartige  Freiheit  der  Gestalten  des 
Genter  Altars  ihm  unerreichbar  war.  Trefflich  dagegen  ist 
ihm  der  knieende  Stifter  gelungen. 

Ein  köstliches  Figiirchen  ist  die  grau  in  grau  gemalte 
heilige  Barbara  vom  Jahre  1437  im  Museum  zu  Antwerpen. 
Der  Künstler  hat  das  Attribut  der  Heiligen,  den  Thurm,  zu 
einem  prachtvollen  gothischen  Munsterthurm  ausgebildet,  der 
mitten  im  Bau  begriffen  ist,  wobei  er  die  Gelegenheit  ergriffen 
hat,  das  ganze  Treiben  einer  Bauhütte  seiner  Zeit  mit  umständ- 
lichster und  anziehendster  Lebendigkeit  zu  schildern.  Man 
fühlt  aus  solchen  Werken  den  mächtigen  Zug  zum  Welt  wirk- 
lichen heraus,  der  in  der  Zeit  lag.  Mehrere  jetzt  verschollene 
Werke,  so  die  kreisförmige  Darstellung  der  Welt  beim  König 
Alfonso  von  Neapel,  ein  Frauenbad  beim  Cardinal  Ottaviano 
und  eine  Landschaft  mit  Fischern  beim  Fang  der  Fischotter, 
welche  der  Anonymus  des  Morelli  beschreibt,  bezeugen  noch 
mehr  diese  realistische  Richtung.  In  solchen  Bildern  war  Jan 
van  Eyck  der  erste,  der  für  die  moderne  Malerei  das  weite 
Gebiet  des  profanen  Lebens  eroberte.  Line  kühne  und  folgen- 
reiche Neuerung!  Mit  dem  gesammten  Wesen  des  Meisters 
vereint  es  sich  sehr  gut,  wenn  wir  ihn  in  idealen  Darstellungen 
minder  glücklich  finden.  Sein  Christuskopf  vom  Jahre  1438 
im  Museum  zu  Berlin  ist  zwar  von  kräftiger  malerischer  Be- 
handlung, aber  geistig  leer,  und  er  beweist,  wie  weit  Jan  hinter 
der  Gedankentiefe  seines  Bruders  zurückbleibt. 

Um  so  höher  dagegen  strahlt  seine  Kunst,  wo  es  gilt,  die 
Wirklichkeit  sicher  zu  erfassen  und  mit  allen  Mitteln  der  Malerei 
zu  schildern.  Seine  Bildnisse  gehören  zu  den  grössten  Meister- 
werken des  Porträtfaches.  Unbestechliche  Wahrheit  der  Auf- 
fassung, feinste  Vollendung,  hoher  coloristischer  Reiz  sind  ihnen 
ohne  Ausnahme  eigen.  Aus  dem  demüthigen  Stifter,  der  auf 
den  Altartafeln  andächtig  seitwärts  angebracht  wurde,  hat  sich 
hier  die  selbständig  dargestellte,  mit  der  ganzen  Wucht  selbst- 
bewusster  Persönlichkeit  auftretende  Einzelgestalt  entwickelt. 
Mehrere  dieser  köstlichen  Werke  besitzt  die  Londoner  National- 
galerie, so  ein  männliches  Bildniss,  laut  beigeschriebener  In- 
schrift am  10.  October  1432  vollendet:  von  glühender  Kraft 
des  tiefbräunlichen  Fleischtones,  sprechend  lebendig.  Ebendort 
ein  anderes  Mannesporträt,  am  21.  October  1433  vollendet, 
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von  wunderbarer  Feinheit  in  goldig  klarem  Ton,  wenngleich 
minder  glühend  als  das  vorige.  Den  höchsten  Reiz  aber  übt 
ebendort  das  kostliche  Doppelbildniss  des  Jean  Arnolfini  und 
seiner  Gemahlin  Jeanne  de  Chenany  aus.  Das  jugendliche 
Paar  in  ganzer  Figur  hat  einander  bei  der  Rechten  gefasst, 
so  dass  offenbar  die  Verlobung  dargestellt  werden  sollte.  Ein 
Hündchen  liegt  zu  seinen  Füssen.  Durch  die  geöffnete  Thür 
des  wohnlichen  Gemaches  treten  eben  zwei  Personen  ein,  von 
denen  die  eine  wahrscheinlich  den  Maler  darstellt.  Denn  er 
hat  zu  der  Jahreszahl  1434  die  Worte  hinzugefügt:  „Johannes 
de  Eyck  fuit  hic,"  wodurch  er  sich  offenbar  als  Zeuge  der  Ver- 
lobung hat  bezeichnen  wollen.  Am  wunderbarsten  aber  ist 
der  im  Hintergrunde  des  Zimmers  angebrachte  Hohlspiegel, 
in  welchem  man  den  Raum  selbst  noch  einmal  miniaturhaft 
zurückgeworfen  erblickt;  ja  sogar  den  Rahmen  desselben  hat 
der  Künstler  benutzt,  um  durch  zehn  winzige  Scenen  der 
Passion  seine  Meisterschaft  im  allerkleinsten  Maassstabe  zu  be- 
währen. Die  malerische  Harmonie  dieses  "Wunderwerkes  der 
Kunst,  die  Feinheit  der  perspectivischen  Wirkung  ist  Staunens- 
werth. Zwei  tüchtige  männliche  Brustbilder  besitzt  sodann  die 
Belvederegalerie  zu  Wien;  namentlich  aber  ist  „der  Mann  mit 
der  Nelke"  hervorzuheben,  der  aus  der  Sammlung  Suermondt 
in  das  Berliner  Museum  übergegangen  ist:  ein  Kopf  von  schier 
blendender,  ja  verblüffender  Hässlichkeit,  grandios  dargestellt, 
von  gewaltig  packender  Macht  energischer  Wirklichkeit. 
Weniger  anziehend,  aber  fein  gemalt  ist  das  Brustbild  der 
Frau  des  Künstlers,  143g,  ein  Jahr  vor  seinem  Tode,  gemalt, 
jetzt  in  der  Akademie  zu  Brügge:  ein  bürgerliches  braves  Ge- 
sicht, aber  durch  die  hörnerartigen  Auswüchse  der  Haube  etwas 
entstellt. 

Mit  dieser  gedrängten  Uebersicht  muss  ich  mich  bescheiden. 
Es  genügt,  dargethan  zu  haben,  wie  die  beiden  grossen  Meister 
die  ganze  Kunst  ihrer  Zeit  mit  einem  Ruck  in  neue  Bahnen 
gebracht  haben.  Wie  die  flandrische  Malerei  sich  weiter  ent- 
faltet, wie  namentlich  Rogier  van  der  Weyden  als  Dramatiker 
der  Schule  in  den  Scenen  des  Leidens  Christi  neue  erschütternde 
Töne  anschlägt  und  das  Gemüth  auf's  Tiefste  bewegt,  wie 
Memlings  feine  Natur  dem  Idyllischen  sich  wieder  zuwendet 
und  die  Richtung  auf  Schilderung  zarten  Seelenlebens  zur 
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Vollendung  bringt,  das  ist  hier  nur  anzudeuten.  In  der  Folge 
lost  sich  in  den  Niederlanden  die  Malerei  immer  mehr  vom 
kirchlichen  Boden  ab.  Die  realistische  Tendenz,  die  wir  schon 
bei  Jan  van  Eyck  sich  hervorwagen  sehen,  gewinnt  die  Ueber- 
hand  und  zieht  ihre  letzten  Consequenzen  in  der  holländischen 
Schule.  Es  war  ein  nothwendiger  Process  geschichtlicher  Ent- 
wickelung,  dass,  nachdem  das  Mittelalter  die  Kunst  in  ein- 
seitiger Transcendenz  gepflegt  hatte,  zuletzt  ein  Umschlag  ein- 
trat, der  die  Malerei  ebenso  einseitig  ganz  in  Schilderung  des 
wirklichen  Lebens,  des  diesseitigen,  aufgehen  Hess.  Aber  an 
Stelle  der  religiösen  Stoffe  tritt  eine  neue  Religiosität:  die 
liebevolle  Betrachtung  der  Natur  und  des  Menschenlebens,  und 
in  ihrer  Verklärung  durch  die  Kunst  erlebt  die  Malerei  ihre 
höchste  Vollendung. 
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„"Fn  unserer  Zeit  der  zersplitternden  Specialistik  in  Wissen- 
schaft  und  Kunst,  wo  kaum  noch  Jemand  über  die  engen 
Schranken  seines  kleinen  Fachbetriebs  in's  Allgemeine  und 
Weite  hinauszublicken  vermag,  erscheint  uns  die  umfassende 
Kraft  der  alten  grossen  Meister  der  Kunst,  die  nicht  selten 
das  Gesammtgebiet  künstlerischen  Schaffens  umspannte,  fast 
wie  ein  Räthsel.  Namentlich  bei  den  Italienern  finden  wir  von 
Giotto  bis  auf  Michelangelo  eine  Reihe  bedeutender  schöpfe- 
rischer Genien,  welche  wenigstens  im  gesammten  Bereich  der 
bildenden  Künste,  der  Architektur,  Plastik  und  Malerei,  zu 
Hause  waren  und  überall  Hervorragendes  leisteten.  Diese  Viel- 
seitigkeit war  in  jenen  Kunstepochen  nicht  einmal  die  Aus- 
nahme, sondern  geradezu  die  Regel. 

Hiner  aber  unter  jenen  Grossen  geht  noch  weit  über  dies 
allgemeine  Maass  hinaus,  indem  er  mit  der  vollen  Beherrschung 
alles  künstlerischen  Schaffens  noch  die  tiefsten  wissenschaftlichen 
Studien  verbindet  und  somit  eine  Universalität  des  geistigen 
Lebens  darstellt,  wie  sie  als  eines  der  seltensten  Phänomene  in 
der  Geschichte  der  Menschheit  kaum  jemals  wieder  an's  Licht 
getreten  ist:  Lionardo  da  Vinci.  Dieser  grosse  Mensch  steht 
am  Eingang  der  neuen  Zeit  als  ein  Gigant  des  Wollens,  Wissens 
und  Könnens  da,  und  je  mehr  wir  aus  dem  unerschöpflichen 
Schatz  seines  Nachlasses  erfahren,  desto  höher  steigt  unser 
Staunen,  unsere  Bewunderung.  Eine  wahre  Faustnatur  von 
grüblerischem  Tiefsinn,  versenkt  er  sich  in  das  Universum  und 
spürt  in  der  Natur  und  im  Menschenleben  allen  Erscheinungen 
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bis  zum  letzten  Grund  ihrer  Existenz  nach.  Daneben  leistet  er 
im  Gesammtgebiet  der  Künste  überall  das  Höchste,  denn  sein 
Abendmahl  und  sein  Sforza -Monument  waren  in  ihrer  Voll- 
endung Denkmale  der  plötzlich  zur  höchsten  Freiheit  entfalteten 
Kunst.  Nebenbei  war  er  als  Improvisator  und  Musiker  hoch 
berühmt,  ja,  er  baute  sich  selbst  eine  Leyer,  mit  deren  Tönen 
er  den  Hof  von  Mailand  bezauberte. 

Das  Staunenswertheste  aber  sind  die  zahlreichen  Foliobände 
—  12  allein  in  Paris,  andere  in  London  und  Mailand  —  in 
welchen  er  die  Ergebnisse  seiner  wissenschaftlichen  Studien 
niedergelegt  hat.  Vieles  davon  bezieht  sich  auf  seinen  Tractat 
über  die  Malerei,  in  welchem  er  zuerst  eine  volle  wissenschaft- 
liche Begründung  dieser  Kunst  gegeben  hat,  Anderes  erstreckt 
sich  über  alle  Gebiete  menschlichen  Erkennens,  über  den  vollen 
Umfang  der  Naturerscheinungen,  über  die  Stellung  der  Erde, 
über  Ebbe  und  Fluth,  über  die  Sonne,  über  Wärme  und 
Schatten,  über  die  Strahlen  der  Sterne,  über  Tag  und  Nacht 
auf  dem  Monde,  über  Sonnen-  und  Mondfinsternisse  und  vieles 
Andere.  Unerschöpflich  ferner  ist  er  in  Erfindung  der  mannig- 
faltigsten Maschinen,  besonders  für  den  Festungsbau,  für  An- 
griff und  Vertheidigung  im  Kriege,  Wurfgeschosse,  hydraulische 
Maschinen,  Brücken,  Schleusen  und  Canäle,  ja  selbst  die  Camera 
obscura  hat  Lionardo  schon  erfunden.  Da  er  alle  diese  Auf- 
zeichnungen seltsamer  Weise  mit  der  linken  Hand  von  der 
Rechten  zur  Linken  niederschrieb,  so  bieten  seine  Schriften 
für  die  Entzifferung  die  denkbar  grössten  Schwierigkeiten. 
Unter  Denen,  welche  mit  eiserner  Energie  sich  dieser  Arbeit 
unterzogen  haben,  muss  in  erster  Linie  Dr.  Jean  Paul  Richter 
genannt  werden,  der  in  zwei  starken  Bänden  eine  Auswahl 
aus  den  Schriften  Lionardos  herausgegeben  und  durch  zahl- 
reiche Handzeichnungen  des  Meisters,  auf  nicht  weniger  als 
122  Tafeln,  den  Text  erläutert  hat.  Aus  diesem  erst  kürzlich 
(London  1883)  erschienenen  Werke  will  ich  diesmal  nur  das- 
jenige herausheben,  was  sich  auf  Lionardo  als  Architekten  be- 
zieht. Wir  werden  sehen,  dass  der  grosse  Meister  auch  auf 
diesem  Gebiete  völlig  zu  Hause  war  und  auf  der  Höhe  seiner 
Zeit  stand,  und  dass  er  in  seiner  bekannten  Denkschrift  an 
Lodovico  Sforza  mit  Recht  von  sich  sagen  konnte:  „in  Friedens- 
zeiten glaube  ich  im  Vergleich  mit  jedem  Anderen  sehr  gut  in 
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der  Baukunst  Genüge  zu  leisten,  sowohl  in  der  Errichtung  von 
öffentlichen  und  Privatgebäuden,  als  auch  in  der  Leitung  des 
Wassers  von  einem  Ort  zum  andern." 

Zu  den  überraschendsten  Thatsachen,  welche  Richter  aus 
den  Schriften  Lionardos  ermittelt  hat,  gehört  ein  Aufenthalt 
im  Orient,  der  uns  eine  bis  dahin  völlig  unbekannte  Episode 
aus  dem  Leben  des  Meisters  vor  Augen  stellt.  Lionardo  da 
Vinci  als  Ingenieur  in  den  Diensten  des  Sultans  von  Aegypten, 
im  Auftrage  seines  Gebieters  in  Syrien  mit  Untersuchungen 
und  Arbeiten  technischer  Art  beschäftigt,  das  ist  in  der  That 
eine  der  merkwürdigsten  Ermittelungen  für  die  Kunstgeschichte : 
und  doch  ist  die  Sache  an  sich  nicht  so  auffallend,  denn  wir 
wissen  ja,  dass  damals  manche  italienische  Künstler  ebenfalls  im 
Orient  Beschäftigung  fanden.  Auf  einem  Blatt  der  Windsor- 
Handschriften  finden  sich  von  Lionardos  Hand  eingehende 
Schilderungen  der  Insel  Cypern;  noch  entscheidender  ist  der 
Entwurf  eines  Briefes  an  den  Defterdar  (Diodario)  von  Syrien, 
„Stellvertreter  seiner  Heiligkeit  des  Sultans  von  Babylon", 
das  ist  nach  damaliger  Sprechweise:  Cairo.  Es  heisst  in  dem- 
selben: „Ich  befinde  mich  hier  in  Armenien,  um  mit  Hingabe 
und  Sorgfalt  meiner  Pflicht  nachzukommen  und  die  Arbeit  aus- 
zuführen, welche  Du  mir  übertragen  hast.  Um  damit  in  den- 
jenigen Gegenden  den  Anfang  zu  machen,  welche  mir  für  unser 
Vorhaben  die  geeignetsten  scheinen,  begab  ich  mich  in  die 
Stadt  Chalindra  („Celinderis"  bei  Kiepert),  welche  in  der  Nähe 
unserer  Gebiete  gelegen  ist.  Diese  Stadt  liegt  am  Strande  an 
jenem  Theile  des  Taurusgebirges,  welcher  vom  Euphrat  getheilt 
wird."  Interessant  ist  zu  beobachten,  wie  Lionardo  mit  der 
grössten  Gewissenhaftigkeit  dabei  verfahrt  und  seine  Be- 
schreibung des  Landes,  namentlich  des  Kaukasus  und  des 
Taurus,  in  ausfuhrlicher  Weise  mit  Zeichnungen  begleitet.  Es 
scheint  sich  dabei  um  ein  zerstörendes  Naturereigniss  gehandelt 
zu  haben,  dessen  Ursache  zu  erforschen  und  dessen  Wiederkehr 
zu  verhüten  Lionardos  Aufgabe  war.  Man  darf  das  aus  einer 
ebenfalls  von  Dr.  Richter  mitgetheilten  Stelle  des  Codex  Atlan- 
ticus  schliessen ,  welche  unter  der  Ueberschrift  „Eintheilung  des 
Buches"  den  Entwurf  zu  einer  ausführlichen  Schrift  also  skizzirt: 
„Die  plötzlichen  Ueberschwemmung  bis  an  ihr  Ende.  —  Die 
Zerstörung  der  Stadt.  —  Die  Verheerung  in  der  Bevölkerung 
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und  deren  Verzweiflung.  —  Beschreibung  der  Ursache  des 
Bergsturzes.  —  Das  dadurch  angerichtete  Unheil.  —  Schaden 
durch  Schnee.  —  Ueberschwemmung  der  tiefliegenden  Gebiete 
von  Westarmenien.  —  Die  Abflüsse  derselben,  entstanden  durch 
den  Durchschnitt  des  Berges  Taurus.  —  Wie  der  neue  Prophet 
zeigt,  dass  dieses  Verderben  so  hat  kommen  müssen.  —  Be- 
schreibung des  Gebirges  Taurus  und  des  Flusses  Euphrat.u 

Man  wird  diesen  Aufenthalt  des  Künstlers  vor  seine  Mailänder 
Hpoche  setzen  müssen,  von  welcher  jetzt  wohl  feststeht,  dass 
sie  nicht  vor  1485  begonnen  hat.  Merkwürdig  ist,  dass  nach 
einer  Notiz  in  „Felicis  Fabri  monachi  Ulmensis  historiaSuevorum", 
auf  welche  mich  Jacob  Burckhardt  hingewiesen  hat,  um  1487 
beim  Sultan  von  Aegypten  ein  deutscher  Ingenieur  thätig  war, 
welcher  vielleicht  der  Nachfolger  Lionardos  gewesen  sein  könnte. 
Im  achten  Capitel  des  ersten  Buches  dieses  im  Jahre  1488  ver- 
fassten  Werkes  rühmt  der  Ulmer  Mönch  die  Vorzüge  der 
Deutschen,  namentlich  ihre  wissenschaftlichen  und  künstlerischen 
1  Leistungen,  indem  er  sagt,  dass  die  Arbeiten  der  Deutschen  in 
den  verschiedensten  Metallen,  in  Holz  und  in  jedem  anderen 
Material  durch  die  ganze  Welt  berühmt  seien,  so  dass,  wenn 
Jemand  etwas  Vorzügliches  derart  haben  wolle,  er  sich  an 
Deutsche  wende.  Und  er  fährt  fort:  „Ich  habe  bei  den  Sara- 
zenen treffliche  deutsche  Goldschmiede,  Juweliere,  Steinmetzen 
und  Zimmerleute  gesehen,  die  wunderbare  Sachen  machten  und 
sogar  unter  Griechen  und  Italienern  hervorragten,  ebenso 
deutsche  Schuster,  Schneider  und  Maurer.  Im  vorigen  Jahre 
hat  der  Sultan  von  Aegypten  den  Hafen  von  Alexandrien  mit 
einer  erstaunlich  wundersamen  Mauer  einfassen  lassen,  nach 
dem  Plane  („Consilio,  industria  et  opere")  eines  Deutschen  aus 
Oppenheim,  wie  es  hiess."  Lionardos  Anstellung  beim  Sultan 
von  Aegypten,  welche  Ravaisson  in  der  Gazette  des  beaux 
arts  vergeblich  zurückzuweisen  sucht,  erhält  durch  diese  merk- 
würdige Notiz  eine  neue  Beleuchtung  und  gewinnt,  wenn  es 
noch  nöthig  wäre,  an  Wahrscheinlichkeit. 

Lionardo  gehörte  zu  jenen  tiefsinnigen  Naturen,  welche 
nichts  nur  obenhin  streifen,  vielmehr  überall  bis  zum  letzten 
Cirunde  vordringen  und  jeden  Gegenstand  völlig  zu  erschöpfen 
suchen.  So  finden  sich  denn  auch  im  Codex  Atlanticus  zu 
Mailand  und  in  den  Pariser  Handschriften  zahlreiche  Bemer- 
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kungen  über  Architektur  und  dazu  viele  erläuternde  Zeichnungen 
in  den  Manuscripten  zu  Ashburnham  und  zu  London.  Alles 
dies  sind  Studien  zu  einem  Lehrbuch  der  Architektur,  in  welchem 
der  grosse  Meister  den  ganzen  Umfang  dieser  Kunst  wissen- 
schaftlich zu  begründen  beabsichtigte.  Von  diesen  Skizzen  be- 
wegt sich  eine  gewisse  Anzahl  auf  der  Basis  gewisser  allge- 
meiner Programme  und  Aufgaben,  um  deren  Losung  der 
Künstler  sich  in  den  mannigfaltigsten  Motiven  bemüht.  Aber 
neben  diesen  gleichsam  akademischen  Uebungen  treten  uns 
auch  Lösungen  bestimmter  praktischer  Aufträge  entgegen.  Da- 
hin gehören  die  Entwürfe  für  einen  Pavillon  im  Garten  der 
Herzogin  von  Mailand  oder  für  die  Kuppel  der  dortigen 
Kathedrale,  deren  Ausführung  damals  die  künstlerische  Welt 
lebhaft  beschäftigte  und  zu  heftigem  Streit  zwischen  den  An- 
hängern der  Gothik  und  denen  der  neuen  Bauweise  führte. 
Lionardo  gehörte  zu  den  Mitgliedern  der  Commission  für  den 
Ausbau  der  Kuppel;  ebenso  wurde  er  im  Jahre  1490  nach 
Pavia  berufen,  um  seinen  Rath  wegen  des  dortigen  Dombaues 
zu  geben.  Aus  alledem  geht  hervor,  dass  man  grosses  Ver- 
trauen auch  zu  den  technischen  Kenntnissen  des  Meisters  hatte 
und  ihn  bei  den  grössten  Constructionen  der  Zeit  zu  Rathe 
zog.  Wir  werden  sehen,  dass  dieselbe  Gründlichkeit,  mit  welcher 
Lionardo  denGuss  seines  kolossalen  Reiterdenkmals  für  Francesco 
Sforza  bis  in's  Kleinste  vorbereitete  (auch  dafür  liefert  das 
Richter'sche  Buch  den  vollen  Beweis)  ihn  auch  bei  seinen 
Studien  über  die  grossen  architektonischen  Constructionen  keinen 
Augenblick  verlässt. 

Wir  verdanken  Baron  Heinrich  von  Geymüller  die  Be- 
arbeitung der  betreffenden  Theile  des  Richter'schen  Werkes, 
die  Ordnung  und  Sichtung  des  reichen  Stoffes,  sammt  den  er- 
klärenden Anmerkungen.  Den  Anfang  machen  Pläne  für  die 
Anlage  von  Städten,  sowie  deren  Strassen  und  Canäle,  wobei 
Lionardo  nicht  blos  bis  in's  Einzelne,  sogar  die  Maassangaben 
für  die  Ausführung  beibringt,  sondern  auch  seine  Vorschläge 
durch  Zeichnungen  erläutert.  Aus  letzteren  geht  klar  die  Be- 
kanntschaft mit  Venedig  hervor;  auch  ist,  unter  Hinzufügung 
eines  Plans,  von  derartigen  Arbeiten  in  Frankreich,  namentlich 
zu  Romorantin,  die  Rede.  Bei  dem  Abschnitt  über  Castelle  und 
Villen  handelt  es  sich  unter  Anderem  um  einen  Entwurf  für  ein 
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königliches  Schloss  zu  Amboise.  Bei  mehreren  dieser  Entwürfe 
tritt  als  ein  dominirendes  Motiv  ein  alles  Andere  überragender 
Thurm  hervor,  der  durch  eine  untere  Pilaster-  und  Bogen- 
stellung,  über  welcher  der  obere  Theil  ungegliedert  schlank 
emporsteigt,  ein  energisches  Element  künstlerischer  Belebung 
zeigt.  Den  oberen  Abschluss  bereitet  jedes  Mal  eine  stark 
ausgekragte  Galerie  vor,  und  darüber  erhebt  sich  in  zwei  Fällen 
(Tafel  80,  Fig.  1  und  2)  eine  konische  Spitze,  welche  wiederum 
an  Venedig  erinnert.  In  einem  anderen  Beispiel  dagegen 
(Fig.  4  ebendort)  bildet  eine  Kuppel  in  den  eleganten  Formen 
der  Frührenaissance  die  Bekrönung.  Hier  ist  offenbar  nach 
verschiedenen  Versuchen  das  Ideal  dessen  erreicht,  was  die  da- 
malige Zeit  verlangte.  Manche  kleinere  Skizzen  zu  Castellen 
und  Villen  mögen  hier  übergangen  werden. 

"Weit  umfangreicher  sind  die  Entwürfe  zu  kirchlichen  Bauten. 
In  den  vorausgeschickten  allgemeinen  Bemerkungen  geht 
Lionardo  von  dem  Grundsatz  aus,  dass  jedes  derartige  Ge- 
bäude nach  allen  Seiten  freistehen  müsse,  um  sich  klar  in 
seiner  Form  darzustellen;  wolle  man  einen  Glockenthurm,  so 
müsse  er  wie  beim  Dom  zu  Florenz  und  bei  dem  zu  Pisa  von 
der  Kirche  getrennt  sein  oder  sich  wie  bei  der  Kirche  von 
Chiaravalle  auf  der  Mitte  kuppelartig  erheben.  Ausserordent- 
lich gross  ist  die  Zahl  der  Entwürfe,  in  welchen  das  Haupt- 
thema des  Kirchenbaues  der  Renaissance,  die  centrale  Kuppel- 
ahlage,  variirt  wird.  Man  darf  sagen,  dass  jede  Art  der 
Combination  hier  versucht  ist,  und  dass  Lionardo  für  dies  be- 
deutende Thema  ein  fast  unerschöpfliches  Material  beibringt. 
Er  zeigt  sich  in  diesen  wie  in  den  meisten  andern  Entwürfen 
als  ein  Mitstrebender  Bramantes,  und  es  tritt  hier  als  bedeut- 
sam hervor,  dass  dieser  grosse  Meister  schon  geraume  Zeit, 
und  zwar  seit  dem  Anfang  der  siebziger  Jahre,  in  Mailand 
thätig  war,  als  Lionardo  dorthin  berufen  wurde.  So  selb- 
ständig und  gross  uns  überall  der  Geist  Lionardos  entgegentritt, 
so  konnte  es  doch  wohl  nicht  fehlen,  dass  Bramantes  Archi- 
tektur auch  auf  ihn  einen  Einfluss  ausübte.  Im  Uebrigen  stehen 
beide  grosse  Meister  auf  den  Schultern  ihrer  Vorgänger, 
namentlich  des  Leo  Battista  Alberti,  der  die  Erbschaft 
Brunellescos  weiter  geführt  und  auf  eine  neue  Stufe  emporge- 
hoben hatte. 
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Unter  den  von  Eionardo  entworfenen  Centraibauten  fallen 
zunächst  solche  auf,  die  an  San  Lorenzo  in  Mailand  anknüpfen, 
indem  sie  an  eine  quadratische  Grundform  nach  allen  Seiten 
vier  grosse  Apsiden  schliessen,  die  Kuppel  aber  im  Innern  von 
vier  Pfeilern  aufsteigen  lassen  und  sie  aussen  mit  vier  kleinen 
Kuppeln  umgeben.  Ein  anderes  Beispiel  knüpft  an  den  un- 
vollendet gebliebenen  Bau  der  Sta.  Maria  degli  Angeli  von 
Brunellesco  an,  in  welchem  acht  kleine  Kuppelräume  als  Capellen 
die  mittlere  Kuppel  umschliessen.  Mehrere  Entwürfe  variiren 
den  Gedanken  solcher  Seitencapellen,  die  mit  ihren  kleinen 
Kuppeln  den  Hauptbau  einfassen.  Dabei  haben  die  vier  Kreuz- 
arme  sogar  in  einem  Falle  (Taf.  8g)  halbkreisförmige  Dächer, 
welche  deutlich  an  venetianische  Eindrücke  mahnen.  In  der 
Behandlung  der  Kuppellinie  spricht  sich  mehrfach  der  Ein- 
fluss  der  Domkuppel  von  Florenz  aus;  so  namentlich  auf  Taf.  91. 
Aber  ebendort  kommt  auch  eine  Variante  vor  mit  dem  Zelt- 
dach des  Baptisteriums  zu  Florenz.  Ueberaus  mannigfaltig  sucht 
Lionardo  die  Nebencapellen  äusserlich  mit  der  Kuppel  in  Ver- 
bindung oder  in  Gegensatz  zu  stellen,  indem  er  sie  zuweilen 
sogar  als  ziemlich  hohe  Thürme  emporfuhrt,  die  er  dann  mit 
kleinen  Kuppeln,  aber  auch  wohl  mit  Pyramidendächern  ab- 
schliesst.  In  einzelnen  Fällen  sucht  er  dem  Aeusseren  durch 
einspringende  Nischen  zwischen  Pilastern,  in  welche  er  Statuen 
stellt,  ein  reicheres  Leben  zu  verleihen.  Unermüdlich  wendet 
er  diesen  Centraigedanken  nach  allen  Seiten,  entwickelt  ihn 
auf  quadratischer  oder  achteckiger  Basis,  belebt  ihn  mit  ein- 
wärts und  auswärts  gewendeten  Apsiden  oder  lässt  mit  vier 
Seitenkuppeln  eben  so  viele  Apsiden  wechseln  oder  die  Central- 
kuppel  von  vier  schlanken  Eckthürmen  einfassen.  Das  Höchste 
an  Reichthum  der  Combinationen  leistet  ein  Entwurf  auf  Taf.  9 1 , 
wo  der  achteckige  Mittelbau  von  acht  Capellen  umgeben  ist, 
von  denen  jede  wieder  einen  centralen  quadratischen  Kuppel- 
bau mit  vier  Pfeilern  und  vier  Apsiden  bildet.  Diese  fast 
zum  Spiel  gewordene  Ausbildung  erinnert  an  die  kleinen 
ähnlichen  Anlagen,  in  welche  das  vordere  Querschiff  von 
S.  Giovanni  zu  Parma  sich  zerlegt.  Da  zwischen  den  ein- 
zelnen Capellen  das  Aeussere  durch  Nischen  belebt  ist,  so  ge- 
mahnt dies  System  in  einander  verschränkter  aus-  und  ein- 
springender Nischen   lebhaft  an  ähnliche  Motive,  welche  bei 
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Bramantes  Entwürfen  für  St.  Peter  nachmals  eine  grosse  Rolle 
spielen  sollten. 

Wieder  andere  Pläne  gehen  von  einem  Achteck  aus, 
welches  sodann  durch  Hinzufügung  von  Capellen  mannigfach 
erweitert  wird.  So  finden  wir  einen  Entwurf  mit  acht 
quadratischen  Capellen,  einen  anderen  mit  eben  so  vielen  octa- 
gonalen,  wieder  einen  anderen  mit  vier  quadratischen  Neben- 
capellen auf  den  Diagonalseiten,  endlich  einen  sehr  eigenthüm- 
lichen  Plan,  wo  das  Achteck  auf  den  Diagonalseiten  sich  durch 
Apsiden  erweitert,  die  mit  kleineren  Rundcapellen  in  Verbin- 
dung stehen ,  während  an  den  vier  Hauptseiten  quadratische 
Capellen  mit  drei  Apsiden  sich  anschliessen  und  das  Gan/e 
dann  zu  einem  übereck  gestellten  Quadrat  sich  ausbildet,  aus 
welchem  die  vier  Rundcapellen  hervortreten.  Die  eine  von 
diesen  öffnet  sich  als  Haupteingang  mit  fünf  Bogenstellungen 
auf  Säulen.  Was  von  Innenarchitektur  bei  allen  diesen  Ent- 
würfen vorkommt,  bewegt  sich  durchaus  in  den  feinen  Formen 
jener  Frührenaissance,  die  man  als  bramantisch  zu  bezeichnen 
pflegt. 

Eine  zweite  Gruppe  von  Entwürfen  beschäftigt  sich  mit 
Kirchen  nach  der  Form  des  lateinischen  Kreuzes.  Hier  finden 
wir  zunächst  den  Grundriss  und  eine  äussere  perspectivische 
Ansicht  von  Brunellescos  Kirche  von  Sto.  Spirito  zu  Florenz. 
Ebenso  eine  Darstellung  der  Fassade  mit  jenen  Seitenvoluten, 
welche  zuerst  Leo  Battista  Alberti  in  die  Architektur  eingeführt 
hat.  Sodann  folgt  die  mittelalterliche  Kirche  S.  Sepolcro  zu 
Mailand,  von  welcher  die  Grundrisse  der  Krypta  und  des 
oberen  Baues  mitgetheilt  werden.  Es  ist  eins  der  frühen 
Beispiele  halbrund  geschlossener  Querschiffe,  und  es  scheint, 
dass  Lionardo  hier  für  sein  Lehrbuch  einige  typische  Vorbilder 
von  Langhauskirchen  im  Auge  gehabt  hat.  Auf  derselben 
Tafel  (95  Fig.  1)  ist  dann  der  Entwurf  einer  Kirche  gegeben, 
welcher  offenbar  der  Typus  von  S.  Sepolcro  zu  Grunde  liegt, 
bei  der  aber  der  kleeblattförmige  Grundriss  von  Chor  und 
Querschiff  durch  engeres  Zusammenrücken  und  durch  Umgänge 
klarer  entwickelt  ist,  so  dass  sich  eine  nahe  Verwandtschaft 
mit  der  Capitolskirche  zu  Köln  herausstellt.  Auch  dieser  Ge- 
danke sollte  nachmals  beim  Bau  von  St.  Peter  durch  Bramante 
eine  Rolle  spielen. 
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Es  folgt  sodann  ein  Entwurf,  in  welchem  der  Langhaus- 
bau mit  einer  centralen  Kuppel  verschmolzen  ist,  ein  Gedanke, 
der  bekanntlich  die  mittelalterliche  Baukunst  Italiens  beherrscht 
und  in  Monumenten,  wie  dem  Dom  zu  Florenz  und  S.  Petronio 
zu  Bologna,  seinen  Ausdruck  gefunden  hat.  Der  auf  Tafel  96 
mitgetheilte  Plan  hat  viel  Verwandtschaft  mit  diesen  Bauten 
und  zugleich  mit  der  imposanten  Wallfahrtskirche  von  Loreto. 
Das  dreischiffige  Langhaus  erweitert  sich  zu  einem  imposanten 
Quadrat,  innerhalb  dessen  auf  acht  Pfeilern  die  Hauptkuppel 
emporsteigt,  von  vier  kleineren  Kuppeln  in  den  Diagonalen 
umgeben.  Die  Ecken  des  Quadrats  sind  im  Innern  durch 
Nischen  gegliedert,  während  an  den  drei  freien  Seiten  nach 
aussen  eine  Apsis  zur  Bezeichnung  des  Chors  und  der  Quer- 
arme heraustritt.  Endlich  sind  an  der  Fassade  mehr  in  nordischer 
als  italienischer  Weise  zwei  Thürme  angeordnet,  die  jedoch 
über  die  Flucht  des  Langhauses  heraustreten  und  von  denen 
eine  Colonnade  sich  nach  den  vorspringenden  Ecken  des  Chores 
hinzieht.  Für  die  äussere  Gliederung  des  Baues  sind  zwei 
Systeme  von  Pilastern  maassgebend,  welche  an  den  Ecken  durch 
eine  einzige  kolossale  Pilasterstellung  abgelöst  werden.  Man 
muss  gestehen,  dass  dieser  Entwurf  von  höchst  grossartiger 
Conception  ist  und  etwa  als  Schluss-Ergebniss  von  Lionardos 
Studien  über  dies  Thema  zu  betrachten  sein  dürfte.  Dennoch 
ist  dieser  Gedanke  noch  einmal  variirt  (Taf.  97)  und  zwar  so, 
dass  Chorumgänge  den  drei  Apsiden  hinzugefügt  sind,  dass  die 
Kuppel  nur  von  vier  kleinen  Thürmen  auf  den  Ecken  des 
grossen  Quadrats  flankirt  wird,  dass  endlich  die  beiden  Fassaden- 
thürme  fortfallen  und  die  äusseren  Colonnaden  der  Langseiten 
des  Schiffs  mit  einer  imposanten  vor  der  Fassade  hingeführten 
Loggia  in  Verbindung  gesetzt  werden.  Dieser  Entwurf  ist 
an  Einheitlichkeit  und  Grossartigkeit  dem  vorigen  noch  über- 
legen. 

Besondere  Aufmerksamkeit  widmet  Lionardo  den  Predigt- 
kirchen, und  hier  sind  es  vor  Allem  akustische  Probleme,  welche 
ihn  beschäftigen.  Er  steht  nicht  an,  kühn  mit  den  Traditionen 
zu  brechen,  um  eine  möglichst  praktische  Form  für  ein  Gebäude 
zur  Anhörung  der  Predigt  zu  gewinnen.  So  finden  wir  auf 
Tafel  Q7  den  Grundriss  einer  dreischiffigen  Kirche  mit  Apsiden 
an  beiden  Seiten,  anstatt  des  Chores  aber  einen  grossen  Halb- 

-5* 


Digitized  by  Google 


228 


kreis  mit  aufsteigenden  Sitzreihen  nach  Art  eines  Theaters,  im 
Mittelpunkt  sodann  die  Rednertribüne.  Wie  hier  der  Anschluss 
an  antike  Theater  unverkennbar  ist,  so  lautet  auch  die  von 
seiner  Hand  beigegebene  Inschrift:  „Teatro  da  predicare".  In 
einem  anderen  Plan,  der  einen  Centraibau  mit  quadratischem 
Mittelraum,  vier  Apsiden  und  Umgängen,  ähnlich  S.  Lorenzo 
zu  Mailand,  darstellt,  hat  er  die  Apsiden  mit  theatralisch  auf- 
steigenden Sitzreihen  versehen  und  den  Chor  in 's  Centrum  ver- 
legt. Noch  einmal  kommt  er  auf  den  Gedanken  zurück  und 
entwirft  auf  hufeisenförmiger  Grundlage  ebenfalls  einen  Predigt- 
raum, in  dessen  Centrum  er  die  Kanzel  stellt.  Der  ganze  Bau 
mit  seinen  Gewölben,  Galerien  und  Treppen  erinnert  an  an- 
tike Theater,  nur  dass  der  äussere  Contour  sich  pyramidal 
verjüngt  und  durch  eine  Kuppel  abgeschlossen  wird.  Man 
wird  dieser  Form  das  Prädicat  „wunderlich"  nicht  versagen 
können. 

Geradezu  phantastisch,  aber  sicherlich  nicht  ohne  Einwirkung 
etruskischer  und  römischer  Grabanlagen  entstanden,  ist  der 
Plan  eines  gigantischen  Mausoleums.  Es  erhebt  sich  in  einer 
Gebirgslandschaft  als  künstlicher  Hügel,  welcher  von  beiden 
Seiten  durch  Treppen  erstiegen  wird.  Diese  münden  auf  einen 
breiten  Umgang,  über  welchem  sich  in  Fortsetzung  derselben 
Tumulusform  das  eigentliche  Grabmal  erhebt,  rings  von  einer 
Sockelmauer  umfasst.  In  dieser  liegen  die  Eingänge  zu  sechs 
ganz  gleichartig  entwickelten  Gräbern,  deren  jedes  kreuzförmig 
angelegte  Gänge  enthält,  welche  seitwärts  auf  zwei  kleinere, 
vorwärts  auf  eine  grössere  quadratische  Grabkammer  münden. 
Die  Ueberwölbung  derselben  denkt  er  sich  nach  Art  altetrus- 
kischer  Bauten  durch  vorkragende  Steinschichten.  Aber  auch 
damit  ist  der  Bau  noch  nicht  abgeschlossen,  denn  zwei  Treppen, 
in  Fortsetzung  der  unteren,  führen  am  Aeussern  empor  zu  einer 
oberen  Plattform,  auf  welcher  sich  ein  kuppelartiger  Tempel 
erhebt,  von  einer  Säulengalerie  umschlossen.  Das  Ganze  ist 
sinnreich  durchdacht  und  beweist,  wie  Lionardo  mit  den  gross- 
artigen  Grabanlagen  Etruriens  zu  wetteifern  versucht.  Es 
fehlte  ihm  nichts  als  ein  Porsenna,  um  ein  solches  Werk  aus- 
zuführen. 

Aus  dieser  phantastischen  Region  führt  uns  eine  Reihe 
von  Zeichnungen  auf  praktisches  Gebiet  zurück,  denn  es  handelt 
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sich  hier  um  Studien  für  den  Ausbau  der  Kuppel  des  Mai- 
länder Doms.  Wir  wissen,  dass  Lionardo  neben  Bramante 
und  anderen  Architekten  im  Jahre  1488  beauftragt  war,  Vor- 
schläge für  dies  bedeutende  Unternehmen  zu  machen;  darauf 
beziehen  sich  die  hier  auf  mehreren  Tafeln  mitgetheilten  Ent- 
würfe, welche  sich  mit  der  äusseren  Form  und  der  Construction 
der  Kuppel  eingehend  beschäftigen.  Namentlich  von  der 
Construction  giebt  eine  ausfuhrliche  Zeichnung  ein  überaus 
interessantes  Bild.  Lionardo  behandelt  auch  die  gothischen 
Formen,  die  Strebepfeiler  sammt  den  Fialen  mit  voller  Leichtig- 
keit und  Freiheit;  einmal  wendet  er  den  umgekehrten  Bogen 
an,  indem  er  hinzufügt:  „l'arco  rivescio  e  migliore  per  fare 
spalla." 

Von  den  übrigen  architektonischen  Zeichnungen  genüge  es, 
auf  die  Darstellung  einer  Arkade  mit  darüber  liegender  Galerie 
in  doppelter  Theilung  hinzuweisen,  die  der  Canepa  nuova  in 
Pavia  entspricht.  Interessant  ist  auch  der  Entwurf  einer  Palast- 
fassade auf  Tafel  102,  welche  mit  ihren  Pilastersystemen  an 
das  Vorbild  Leo  Battista  Albertis  im  Palazzo  Ruccellai  er- 
innert. Nur  die  Fenster  zeigen  bereits  den  geraden  Sturz  und 
dazu  eine  reiche,  zum  Theil  figürliche  Bekrönung.  Wie  gründ- 
lich Lionardo  sich  mit  allen  Theilen  der  Architektur  vertraut 
gemacht  hatte,  beweisen  namentlich  seine  Abhandlungen  über 
die  verschiedenen  Bogenconstructionen,  sowie  über  andere  tech- 
nische Theile  der  Architektur,  die  Fundamentirung,  die  Tragkraft 
der  Balken  u.  s.  w. 

Werfen  wir  einen  Rückblick  auf  die  Formen  weit,  in  welcher 
sich  Lionardos  architektonische  Entwürfe  ergehen,  so  ist  die 
Verwandtschaft  mit  der  Sprache  Bramantes  unverkennbar. 
Beide  Meister  entwickelten  ihre  Ausdrucksweise,  wie  gesagt, 
auf  der  Basis  dessen,  was  die  Florentiner  Frührenaissance  be- 
sonders durch  die  eingreifende  schöpferische  und  theoretische 
Thätigkeit  Leo  Battista  Albertis  geschaffen  hatte.  Für  Beide 
war  der  Kuppelbau  eine  der  vornehmsten  Aufgaben,  und  wir 
sahen,  in  wie  mannigfacher  Gestalt  Lionardo  die  Kuppel  be- 
handelte. Wir  finden  sie  achteckig  mit  einem  Zeltdach  nach 
dem  Vorbilde  des  Baptisteriums  zu  Florenz,  oder  in  der  steilen 
Bogenlinie,  wie  der  Florentiner  Dom  sie  zeigt.  Aber  auch  die 
runde  Kuppel,  diese  vollendetste  Form,  die  später  durch  St.  Peter 
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in  Rom  zur  Herrschaft  gelangen  sollte,  kommt  ebenfalls  bereits 
bei  Lionardo  vor,  und  zwar  sowohl  im  Halbkreis  wie  in  über- 
höhter Gestalt  In  der  Gliederung  dieser  grossen  Construction 
spielen  kräftige  Gesimse  nach  antiker  Art  und  Pilasterstellungen, 
die  bisweilen  gekuppelt  werden,  eine  Hauptrolle.  Ein  ausge- 
bildeter Sinn  für  schöne  Verhältnisse  und  eleganten  Umriss 
giebt  sich  überall  zu  erkennen.  Auch  das  Motiv  kolossaler 
Ordnungen,  welche  durch  zwei  Stockwerke  reichen,  in  späterer 
Zeit  so  massenhaft  verwendet,  tritt  hier  bereits  auf.  In  der 
Behandlung  des  Innern  der  Kirchen  machen  die  Galerien  mit 
doppelter  Theilung,  wie  sie  Bramante  ebenfalls  anwandte,  sich 
wiederholt  geltend ;  daneben  fehlt  es  auch  nicht  an  einschiffigen 
Anordnungen,  wie  wir  sie  ähnlich  in  S.  Maurizio  zu  Mailand 
finden.  Was  endlich  die  Palastfassaden  betrifft,  so  sind  sie  in 
der  Regel  durch  ein  Pilastersystem  nach  dem  Vorgange  Leo 
Battista  Albertis  gegliedert. 

Ein  feindseliges  Verhängniss  hat  den  grossen  Meister  durch 
sein  ganzes  Leben  verfolgt.  Sein  Hauptwerk  der  Malerei,  das 
weltberühmte  Abendmahl,  ist  nur  noch  eine  Ruine;  sein  gran- 
dioses Reiterstandbild,  dessen  Herstellung  ihn  viele  Jahre  seines 
Lebens  beschäftigte,  wurde  noch  vor  der  Vollendung  des  Gusses 
im  Modell  zerstört.  Für  seine  zahlreichen  architektonischen 
Entwürfe  fehlte  die  Gelegenheit  zur  Ausführung,  da  in  den 
letzten  Decennien  des  15.  Jahrhunderts  Bramante  die  Architektur 
Mailands  beherrschte,  der  dann  auch  zu  den  grössten  Unter- 
nehmungen nach  Rom  berufen  wurde.  Ergreifend  ist  es  zu 
sehen,  wie  der  einsame  Lionardo,  ungebeugt  durch  alles  Miss- 
geschick, unablässig  grübelt,  entwirft  und  arbeitet,  überall  in 
die  letzten  Tiefen  der  Forschung  dringt  und  sich  die  höchsten 
schöpferischen  Aufgaben  stellt,  einzig  und  allein  getrieben  von 
dem  Drange  seiner  leidenschaftlichen  Sehnsucht,  oder,  wie  er 
selbst  sagt:  „tirato  dalla  mia  bramosa  voglia."  Staunenswerth 
ist  auch  auf  architektonischem  Gebiet  die  Grossartigkeit  seiner 
Erfindungskraft,  und  wenngleich  keins  dieser  Werke  zur  Aus- 
führung kam,  so  wird  man  ihm  auch  in  der  Geschichte  der 
Architektur  fortan  einen  Ehrenplatz  nicht  versagen  können. 
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^E^ine  Schongauer- Monographie,  auf  dem  Standpunkt  der 
r^zM  jetzigen  Forschung  und  Kunsterkenntniss  unternommen, 
mit  allseitiger  Umsicht  und  kritischer  Schärfe  durchgeführt,  war 
seit  langer  Zeit  eine  der  dringendsten  Forderungen  unserer 
Wissenschaft.  Wer  hätte  daher  nicht  mit  freudiger  Genug- 
tuung die  ansehnliche  Arbeit  begrüsst,  welche  A.  v.  Wurz- 
bach dem  grossen  oberdeutschen  Meister  gewidmet  hat,  und 
die  vor  Kurzem  in  vornehmer  Ausstattung  ans  Licht  getreten 
ist?  Und  um  es  gleich  vorweg  zu  sagen:  die  Wissenschaft  hat 
in  hohem  Grade  Veranlassung,  dem  Verfasser  für  seine  ge- 
diegene Gabe  dankbar  zu  sein.  Er  hat  eine  feste  Basis  ge- 
schaffen, von  welcher  alle  weitere  Forschung  über  Schongauer 
auszugehen  haben  wird.  Wenn  ich  trotzdem  nicht  im  Stande 
bin,  überall  und  bedingungslos  mich  zu  den  Ergebnissen  seiner 
Untersuchung  zu  bekennen,  so  blendend,  ja  bestechend  dieselben 
auf  den  ersten  Blick  sind,  so  zwingend  die  anscheinend  unzer- 
reissbare  Kette  seiner  Schlussfolgerungen  zu  sein  scheint,  so 
kann  ich  doch  nicht  umhin,  der  gewissenhaften  Arbeit,  dem 
Fleiss  und  der  Sorgfalt,  die  sich  von  Anfang  bis  zu  Ende  in 
seiner  Schrift  zu  erkennen  geben,  ungetheilte  Anerkennung  zu 
zollen.  In  der  That  weiss  jeder  mit  der  deutschen  Kunst- 
geschichte Vertraute,  welche  Dunkelheit  bis  auf  den  heutigen 
Tag  über  die  Werke  des  Kolmarer  Meisters  ausgebreitet  ist. 
Derselbe  Künstler,  welchen  die  Zeitgenossen  „pictorum  gloria'* 
nennen,  ist  in  keinem  einzigen  sicher  beglaubigten  Gemälde 
von  seiner  Hand  nachzuweisen,  und  dies  ist  um  so  verwunder- 
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licher,  als  nach  alten  Nachrichten  (Wimpfeling)  seine  Bilder  in 
alle  Welt  ausgeführt  wurden.  Mit  Recht  fragt  daher  der  Ver- 
fasser: Wo  sind  die  vielen  Gemälde  Schongauers  geblieben? 
Lassen  sich  keine  mehr  mit  Sicherheit  nachweisen? 

Ehe  er  zur  Beantwortung  dieser  Fragen  schreitet,  versucht 
er  als  gewissenhafter  Biograph  eine  feste  Basis  zu  gewinnen, 
indem  er  die  Hauptdaten  von  Schongauers  Leben  richtig  zu 
stellen  unternimmt.  Jedermann  weiss,  wie  schwierig  und  ver- 
wickelt diese  Fragen  sind.  Eine  ganze  Literatur  existirt  über 
dieselben,  aber  trotz  alles  aufgewandten  Scharfsinnes  ist  nicht 
einmal  über  das  Todesjahr  des  Meisters  bis  jetzt  Ueberein- 
stimmung  zu  erzielen  gewesen.  Bekanntlich  besitzen  wir  zwei 
ziemlich  gleichzeitige  Zeugnisse  von  Zeitgenossen,  die  Beide 
wohl  unterrichtet  sein  konnten  und  dennoch  in  der  Angabe 
des  Todesjahres  um  nicht  weniger  als  elf  Jahre  difFeriren.  Auf 
dem  Brustbilde  des  Meisters  in  der  Münchener  Pinakothek, 
welches  man  als  eine  Copie  von  Burgkmairs  Hand  auffassen 
muss,  erzählt  ein  auf  die  Rückseite  geklebter  Zettel,  der  aller- 
dings stark  defect  ist,  der  Meister  sei  im  Jahre  1 499  gestorben, 
und  darunter  steht  die  Unterschrift:  „Ich  sein  Jünger  Hans 
Burgkmair  im  Jahre  1488".  Beide  Jahreszahlen  sind  völlig 
unverdächtig  und  können  nicht  wohl  angezweifelt  werden;  auch 
dass  sie  derselben  Hand  angehören,  lässt  sich  kaum  bezweifeln, 
denn  dass  die  untere  Zeile  bescheiden  in  kleinerer  Schrift  aus- 
geführt ist,  begreift  sich  aus  dem  Inhalt.  Dieser  scheinbar 
ganz  unzweideutigen  Aussage  steht  ein  zweites  Document 
gegenüber  in  einer  um  1505  eingetragenen  Notiz  des  Jahrzeiten- 
buches von  St.  Martin  zu  Kol  mar,  welches  sich  jetzt  in  der 
Stadtbibliothek  daselbst  befindet.  Auch  hier  wird  genau  wie 
auf  jenem  Zettel  der  zweite  Februar  als  Todestag  des  Künstlers 
bezeichnet,  aber  das  Jahr  1488  angegeben.  Wer  diese  Quelle 
selbst  eingesehen  hat,  in  ihrer  klaren  und  bestimmten  Fassung, 
in  der  festen  Ordnung  der  vorhergehenden  und  nachfolgenden 
Eintragungen,  der  kann  keinen  Augenblick  anstehen,  sie  als 
das  gewichtigere  Document  zu  bezeichnen.  Eduard  His  hat  in 
seinem  musterhaften  Aufsatz  in  Naumanns  Archiv  1867  diesen 
Beweis  vollständig  geführt;  A.  von  Wurzbach  hat  nach  erneuter 
Prüfung  des  gesammten  Thatbestandes  dasselbe  Resultat  ge- 
wonnen, und  Jeder,  welcher  unbefangen  die  Documente  selbst 
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untersucht,  wird  ihm  darin  beistimmen  müssen.  Wie  es  auch 
mit  dem  Münchener  Zettel  bestellt  sein  mag,  man  darf  mit 
jener  Jahrzahl  nicht  mehr  kommen,  um  eine  Nachricht  zu  ver- 
dächtigen, welche  den  höchsten  Grad  von  Glaubwürdigkeit  an 
der  Stirn  trägt.  Erhält  sie  ja  auch  in  jener  bekannten  Notiz 
des  Dr.  Scheurl  eine  Bestätigung,  welcher  erzählt,  Dürer  habe, 
als  er  auf  seiner  Wanderschaft  (1492)  nach  Kolmar  kam,  den 
Meister  nicht  mehr  am  Leben  getroffen.  Man  wird  nun  auch 
mit  unserem  Verfasser  und  der  Mehrheit  der  neueren  Forscher 
die  Jahrzahl  auf  der  Vorderseite  des  Münchener  Porträts  nicht 
mehr  1453,  sondern  1483  lesen  müssen.  Damals  also  war 
Schongauer  ein  junger  Mann  etwa  im  Anfang  der  Dreissiger 
und  dürfte  daher  um  die  Mitte  des  Jahrhunderts  geboren  sein. 
Der  Verfasser  stellt  dies  alles  mit  voller  Schärfe  kritischer 
Untersuchung,  wie  mir  scheint,  unanfechtbar  fest.  Er  bringt 
dafür  nicht  blos  paläographische  Gründe  bei,  sondern  weist 
namentlich  mit  vollem  Recht  darauf  hin,  dass  Auffassung  und 
technische  Behandlung  jenes  Porträts  in  Deutschland  um  die 
Mitte  des  fünfzehnten  Jahrhunderts  undenkbar  seien.  Und 
damit  hat  er  meines  Erachtens  über  diese  ganze  verwickelte 
Frage  das  entscheidende  und  abschliessende  Wort  gesprochen. 

Nach  dem  richtigen  Grundsatz,  von  dem  sicher  Festgestellten 
auszugehen,  wendet  sich  nun  der  Verfasser  zunächst  den 
Kupferstichen  Schongauers  zu.  Diese  hat  der  Meister  bekannt- 
lich fast  durchgängig  mit  seinem  Monogramm  versehen,  um 
sein  künstlerisches  Autorrecht  an  solchen  der  Fälschung  und 
Nachbildung  leicht  zugänglichen  Werken  zu  wahren.  In  diesen 
Arbeiten  kommt  seine  künstlerische  Eigenart  am  reinsten  zu 
Tage,  seine  reiche  Phantasie,  die  flüssige  Leichtigkeit  der  Ge- 
staltung, Adel  und  Innerlichkeit  der  Empfindung,  zarte  Hold- 
seligkeit in  den  idyllischen,  erschütternde  Tiefe  des  Ausdrucks 
in  den  dramatischen  Scenen.  Aber  wie  auch  der  grösste 
Künstler  nicht  losgelöst  von  seiner  Umgebung  und  seinen 
Vorgängern  dasteht,  so  lassen  sich  in  Schongauers  Stichen  die 
Einflüsse  der  Hauptschulen  seiner  Zeit  erkennen.  In  der  ge- 
sammten  Formgebung,  besonders  im  Faltenwurf  der  grossange- 
legten, aber  scharfbrüchigen  Gewänder,  in  einzelnen  typischen 
Köpfen,  erkennt  man  die  Einwirkung  der  flandrischen  Kunst, 
namentlich  Rogers  van  der  Weyden,  der  mehr  als  irgend  ein 


Anderer  auf  die  damaligen  Deutschen  Einfluss  geübt  hat.  Da- 
neben aber  verräth  sich  in  gewissen  Zügen,  namentlich  bei 
den  Passionsscenen,  in  der  oft  zum  niedrig  Realistischen  aus- 
schreitenden Charakteristik  der  Schergen  und  Büttel,  eine  Ver- 
wandtschaft mit  der  niederrheinischen  Schule,  und  zwar  mit 
jener  Richtung  derselben,  wie  sie  im  Meister  der  Lyvers- 
bergischen  Passion  u.  a.  zu  Tage  tritt.  Erst  allmälig  vermag 
Schongauer  sich  von  solchen  Einflüssen  zu  befreien  und  sein 
eigenes  Wesen  in  Gestalten  einer  verklärten  und  vergeistigten 
Schönheit  auszusprechen.  Wurzbach  darf  das  grosse  Verdienst 
für  sich  in  Anspruch  nehmen,  zum  ersten  Male  mit  allem 
Nachdruck  diese  Momente  historischer  Entwickelung  in  Schon- 
gauers  Kupferstichen  betont  und  einen  energischen  Versuch 
zu  durchgreifender  chronologischer  Ordnung  unternommen  zu 
haben.  Dieser  Theil  seiner  Arbeit  ist  ein  so  bedeutender,  dass 
er  volle  Anerkennung  verdient,  sollte  man  auch  bei  genauer 
Untersuchung  nicht  überall  zu  denselben  Resultaten  kommen. 
Ich  habe  mich  gern  der  Mühe  unterzogen,  vor  den  schönsten 
Abdrücken,  wie  sie  mir  namentlich  die  Gefälligkeit  des  Herrn 
Gutekunst,  aber  auch  die  köstliche  Baseler  Sammlung  zur 
Verfügung  stellte,  sämmtliche  Blätter  nachzuprüfen,  wobei  ich 
in  sehr  vielen,  ja  den  meisten  Fällen  von  der  treffenden  Fein- 
heit der  Bemerkungen  Wurzbachs  mich  überzeugte,  in  manchen 
Punkten  aber  abweichend  urtheilen  musste. 

Die  Grundsätze,  von  welchen  der  Verfasser  bei  dieser 
Operation  ausgeht,  sind  die  allein  richtigen,  denn  er  betont, 
dass  nicht  blos  die  Entwickelung  der  Technik,  sondern  eben 
so  sehr  die  Durchbildung  und  Läuterung  der  künstlerischen 
Form  bei  der  Beurtheilung  maassgebend  sein  müssen.  Mit 
Recht  hebt  er  ferner  hervor,  dass  sich  in  Schongauers  Stichen 
eine  noch  gährende,  unreife  Jugendepoche,  wo  er  theils 
flandrischen,  theils  kölnischen  Einflüssen  ausgesetzt  war,  von 
der  Zeit  vollendeter  Meisterschaft,  wo  jene  fremden  Ein- 
wirkungen zurücktreten  und  seinem  reinen  Schönheitssinn, 
seiner  edlen,  tiefen  Empfindung  eine  geläuterte  Formenauf- 
fassung zur  Seite  geht,  unterscheiden  lassen.  Er  legt  nun  die 
kritische  Sonde  an  die  einzelnen  Blätter,  um  dieselben  nach 
ihrem  verschiedenen  Werthe  und  ihrer  Entstehungszeit  in  ein- 
zelne Gruppen  zusammen  zu  fassen.   Hier  verfährt  er  allerdings 


Digitized  by  Google 


237 


nicht  ganz  consequent,  da  das  räsonnirende  Verzeichniss,  welches 
er  im  Anhange  in  höchst  dankenswerther  Weise  mittheilt,  nicht 
durchweg  mit  seinen  kritischen  Bemerkungen  in  dem  betreffen- 
den historischen  Abschnitte  seiner  Schrift  zusammenstimmt. 
Es  entsteht  daraus  bisweilen  ein  Schwanken,  welches  nicht 
immer  zur  Klarheit  über  seine  Ansichten  kommen  lässt.  Wenn 
ich  den  Verfasser  richtig  verstehe,  so  sucht  er  zunächst  eine 
Anzahl  von  Blättern  als  unecht  oder  zweifelhaft  auszuscheiden. 
Dass  die  von  Passavant  dem  Meister  oder  doch  seiner  Werk- 
statt beigelegten  22  gravirten  Silberplättchen  im  Museum  zu 
Basel  nichts  mit  Schongauer  zu  thun  haben,  wird  Niemand, 
der  diese  Werke  selbst  gesehen  hat,  bezweifeln.  Sie  sind  in 
der  That  zu  gering  und  fremdartig  selbst  für  einen  Schüler  des 
Meisters.  Sodann  werden  von  den  116  noch  übrigen  Blättern 
sechs  weitere  dem  Meister  abgesprochen:  die  von  zwei  Engeln 
gekrönte  Madonna  (B.  31),  Christus  am  Kreuz  (B.  23),  Johannes 
auf  Patmos  (B.  55),  der  liegende  Hirsch  (B.  94),  der  Elephant 
(B.  92)  und  ein  Ornament  (B.  116).  Von  diesen  mag  man  die 
drei  Letzteren  wohl  preisgeben,  obwohl  bei  dem  Elephanten 
der  Grund,  dass  er  für  Schongauer  „zu  ideal"  sei,  nicht  stich- 
haltig sein  dürfte,  da  das  Thier  vielmehr  heraldisch  aufgefasst 
ist,  was  Schongauer,  gleich  anderen  damaligen  Künstlern,  bei 
ähnlichen  Darstellungen  zu  thun  pflegt.  Dagegen  sind  die  drei 
ersteren  Blätter  meines  Erachtens  ganz  entschieden  von  Schon- 
gauers  Hand,  aber  freilich  noch  in  unsicherer,  unentwickelter 
Technik  durchgeführt.  Dies  gilt  grösstentheils  auch  von  den 
weiteren  19  Blättern,  welche  der  Verfasser  ebenfalls  ausscheidet. 
Gern  stimme  ich  ihm  bei  in  Bezug  auf  den  Christus  am  Kreuze 
(B.  22),  der  allerdings  für  den  Meister  befremdend  ist,  ebenso 
beim  St.  Georg  (B.  50),  obwohl  mir  nicht  einleuchtet,  inwiefern 
das  Blatt  an  Hieronymus  Bosch  erinnern  soll,  auch  der  andere 
St.  Georg  (B.  52)  hat  gar  nichts  mit  Schongauer  gemein,  und 
es  wäre  noch  zu  bemerken  gewesen,  dass  das  Blatt  mit  einer 
ganz  anderen  matten  und  fahlen  Druckerschwärze  hergestellt 
ist.  Dagegen  halte  ich  den  dritten  St.  Georg  (B.  51)  wegen 
der  trefflichen  Composition  und  der  lebendigen  Zeichnung  des 
Pferdes  und  des  Drachens  für  echt,  obwohl  die  Technik  noch 
unentwickelt  ist.  Dasselbe  gilt  meines  Erachtens  von  Johannes 
dem  Täufer  (B.  54).  wo  die  Technik  ebenfalls  noch  unklar  und 


Digitized  by  Google 


2  3« 

tastend  erscheint.  Ich  will  hier  nicht  auf  jedes  dieser  Blätter 
eingehen,  darf  mir  aber  eine  allgemeine  Bemerkung  nicht  ver- 
sagen. Auch  ein  so  trefflicher  Künstler  wie  Schongauer  ist 
doch  nicht  als  fertiger  Stecher  auf  die  Welt  gekommen.  Es 
muss  also  eine  Anzahl  von  Blättern  seiner  Hand  geben,  in 
welchen  sich  die  Technik  noch  schwankend  und  unsicher  zeigt, 
in  welchen  er  noch  mit  dem  Materiale  ringt,  um  seine 
künstlerischen  Gedanken  zum  Ausdruck  zu  bringen.  Wurz- 
bach, der  einen  so  feinen  Sinn  für  die  historische  Entwicke- 
lung  im  Künstler  bekundet,  wird  dies  gewiss  zugeben  und  ge- 
statten müssen,  dass  man  diejenigen  Blätter,  welche  den  Geist 
Schongauers  verrathen,  aber  in  der  Technik  noch  unbeholfen 
und  dürftig  sind,  als  früheste  Arbeiten  des  Meisters  der  Reihe 
seiner  echten  Werke  zurückgebe.  Für  ein  echtes  und  treff- 
liches Werk  Schongauers  halte  ich  auch  die  kleinere  Katharina 
(B.  64),  welche  übrigens  nicht  „immer  durch  spätere  Retouchen 
entstellt"  ist,  denn  der  Abdruck  im  Baseler  Museum  zeigt  keine 
Spur  von  dergleichen. 

Von  den  nunmehr  noch  übrigen  91  Blättern,  „deren  Meister- 
schaft auch  das  kritischeste  Auge  nicht  mehr  bezweifeln  kann", 
sondert  unser  Autor  abermals  eine  Gruppe  von  sieben  ab, 
welche  er  als  die  Gruppe  der  Madonna  mit  dem  Papagei  be- 
zeichnet. Diese  darf  man  als  Werke  auffassen,  in  welchen  der 
Meister  noch  überwiegend  unter  niederländischem  Einfluss 
steht,  in  der  Technik  noch  manche  Spuren  von  Härte  und  Un- 
sicherheit verräth.  die  indess  zusehends  einer  freiem  und  effect- 
vollern  Handhabung  des  Grabstichels  Platz  macht.  Besonders 
früh  erscheint  unter  diesen  Blättern  die  Madonna  mit  dem 
Papagei  (B.  29),  deren  Typus  in  der  That  an  den  der  Madonna 
im  Rosenhag  gemahnt,  wie  auch  das  Kind  dieselben  etwas 
altbackenen  Gesichtszüge  trägt.  Unsicher  in  der  Technik  ist 
auch  der  Schmerzensmann  (B.  69),  ungeschickt  die  Verkürzung 
der  Hand,  mit  welcher  Maria  sich  die  Thränen  abwischt;  reizend 
dagegen  die  schwebenden  Engel,  welche  an  die  bei  der 
Madonna  im  Rosenhag  erinnern.  Xicht  minder  hart  ist  die 
Technik  in  der  Halbfigur  einer  thörichten  Jungfrau  (B.  87). 
deren  Form  noch  ganz  niederländisch  ist,  und  die  mit  ihrer 
breiten,  hohen  Stirn,  dem  hagern  Kinn  und  dem  grossen  Mund 
>    völlig  der  Madonna  im  Rosenhag  ähnelt.     Diesen  Arbeiten 
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schliesst  sich,  meines  Erachtens,  unmittelbar  die  Flucht  nach 
Aegypten  (B.  7)  an,  bei  welcher  ebenfalls  Technik  und  Zeichnung^ 
letztere  namentlich  beim  heiligen  Joseph,  noch  unentwickelt  er- 
scheinen. Auch  hier  erinnern  die  Engel  an  die  der  Madonna 
im  Rosenhag.  Sodann  würde  die  Anbetung  der  Könige  (B.  6) 
folgen,  ebenfalls  noch  mangelhaft  durchgebildet,  aber  doch 
etwas  entwickelter  als  die  vorgehenden  Blätter.  Wenn  Wurz- 
bach sodann  den  Jacobus  major  (B.  53)  und  St.  Antonius  mit 
den  Dämonen  (B.  47)  diesen  Stichen  unmittelbar  anschliesst,  so 
muss  doch  bemerkt  werden,  dass  beide  in  Geist,  Auffassung 
und  Formgefühl  so  nahe  verwandte  Blätter  ungleich  vollendetere 
Technik,  effectvolle  und  meisterliche  Behandlung  und  treffliche 
Zeichnung,  namentlich  in  den  gut  verstandenen  und  lebendig 
bewegten  Händen  zeigen.  Wenn  der  Verfasser  die  „steife 
puppenartige  Haltung"  des  Antonius  rügt,  so  scheint  er  zu 
übersehen,  dass  darauf  gerade  die  vom  Künstler  beabsichtigte 
Wirkung  beruht,  und  er  den  von  Dämonen  geängstigten  Ein- 
siedler nicht  frappanter  hätte  schildern  können.  Von  dieser 
ganzen  Gruppe  ist  zu  sagen,  dass  in  ihr  kölnische  Einflüsse  mit 
den  niederländischen  sich  zu  mischen  beginnen. 

Von  den  nun  noch  übrigen  84  Blättern,  „deren  geradezu 
Staunens werth e  technische  Vollendung  in  jedem  einzelnen  auf 
beinahe  gleicher  Höhe  steht",  hebt  der  Verfasser  nun  eine 
weitere  Gruppe  von  13  Stichen  heraus,  die  er  als  die  Gruppe 
der  Passion  bezeichnet.  Auch  hier  sind  allerdings  Unterschiede 
und  Uebergänge  zu  bemerken,  und  in  der  Formauffassung 
treten  stärker  neben  den  niederländischen  die  kölnischen  Ein- 
flüsse hervor.  Ueberwiegend  niederländisch  ist  die  grössere  Ge- 
burt Christi  (B.  4),  die  bei  vollendeter  Technik  in  der  Zeichnung 
etwas  Hartes  und  Eckiges  hat.  Weit  reiner  zeigt  sich  das 
Schönheitsgefühl  des  Meisters  in  dem  grossen  Crucifix  (B.  25), 
das  freilich  wieder  aufs  stärkste  den  Einfluss  der  Niederländer, 
namentlich  Rogers  van  der  Weyden  verräth.  In  der  anderen 
figurenreichen  Darstellung  des  Gekreuzigten  (B.  25)  ist  die 
Gruppe  der  um  den  Rock  Christi  würfelnden  Kriegsknechte  in 
ihrer  Derbheit  entschieden  niederrheinisch.  Dies  gilt  nun  ganz 
besonders  von  der  Reihenfolge  der  Passion,  die  im  einzelnen 
allerdings  wieder  grosse  Verschiedenheiten  aufweist.  Der  ganze 
Cyklus  zeigt  den  Meister  auf  der  vollen  Höhe  dramatischer 
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Composition;  aber  um  dem  in  Deutschland  damals  herrschenden, 
durch  die  groben,  burlesken  Passionsspicle  genährten  Geschmack 
zu  entsprechen,  hat  er  nach  der  Weise  der  niederrheinischen 
Schule  die  Kriegsknechte  und  Schergen  in  rüpelhafter  Derb- 
heit ausgeprägt  und  dadurch  ein  Beispiel  gegeben,  welches 
besonders  in  der  fränkischen  und  schwäbischen  Schule  mit  Be- 
hagen nachgeahmt  wurde.  So  namentlich  bei  der  Gefangen- 
nehmung, DornenkrÖnung,  Geisselung  und  besonders  bei  der 
grossen  Kreuztragung.  Eins  ist  in  dieser  Reihenfolge  noch  zu 
bemerken.  Auf  einer  Anzahl  der  Blätter  erscheint  Christus 
in  dem  jugendlichen,  zarten,  fast  kindlichen  Typus  mit  dem 
feinen  Oval,  dem  kleinen  rundlichen  Munde  und  den  grossen 
Augen,  ganz  so  wie  der  ältere  Holbein  den  Christuskopf 
bildet.  In  anderen  Blättern,  wie  z.  B.  wo  Christus  dem 
Volke  gezeigt  wird  und  in  der  grossen  Kreuztragung  wird 
der  Kopf  männlicher,  reifer,  durchgebildeter.  Zu  den  frühesten 
der  Reihenfolge  gehören  sicher  Christus  im  Limbus  und 
Christus  vor  dem  hohen  Priester,  sowie  die  Geisselung;  zu 
den  edelsten  Christus  am  Kreuz,  Christus  vor  Pilatus  und 
die  Grablegung,  obwohl  die  letztere  in  der  Technik,  wie 
Wurzbach  richtig  hervorhebt,  weniger  durchgebildet  ist.  Bei 
dem  Gebet  am  Oelberg,  welches  ebenfalls  zu  den  schönsten 
Blättern  zu  zählen  ist,  bemerkt  der  Verfasser,  eine  Zeichnung 
des  Meisters  »Johann  von  Köln  zu  Zwolle"  im  Baseler  Museum 
zeige  dies  Motiv  ,,in  ganz  ähnlicher  Weise  behandelt".  Ich 
habe  mich  aber  vor  Kurzem  überzeugt,  dass  diese  Aehnlichkeit 
eine  sehr  geringe  ist  und  nur  in  der  Gleichheit  des  Gegen- 
standes besteht.  An  diese  Gruppe  schliesst  der  Verfasser  die 
Apostelfolge,  den  heiligen  Antonius  (B.  46),  den  kleinern 
St.  Sebastian  (B.  60),  sowie  die  klugen  und  thörichten  Jung- 
frauen. Man  wird  dieser  Anordnung  im  wesentlichen  zustimmen 
können,  darf  aber  wohl  darauf  aufmerksam  machen,  dass  gerade 
bei  den  Aposteln  die  Zeichnung  der  Extremitäten  manches  zu 
wünschen  lässt;  namentlich  bei  Thomas  und  Paulus  gilt  das 
von  den  Füssen,  die  hässlich  und  verschroben  sind.  Ferner 
scheinen  die  klugen  Jungfrauen  im  ganzen  etwas  befangener 
und  steifer  als  die  thörichten.  welche  durchweg  graziöser  und 
ausdrucksvoller  sind. 

Endlich  bleiben  nach  Wurzbach  noch  4 1  Blätter  übrig, 
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welche  er  als  die  nach  Technik  und  Form  vollendetsten  be- 
zeichnet. Auch  hier  wird  man  in  den  meisten  Fällen  mit  ihm 
einverstanden  sein,  und  ich  habe  nur  einige  Bemerkungen  hin- 
zuzufügen. So  scheint  mir  die  kleinere  Geburt  Christi  (B.  5) 
in  der  Technik  nicht  so  entwickelt,  in  den  Formen,  z.  B.  der 
spinnenartigen  Finger  und  der,  wie  Wurzbach  selbst  zugiebt, 
dürftig  gezeichneten  Engel  noch  zu  unreif,  um  sie  in  diese  Reihe 
zu  stellen.  Es  ist  vielmehr  eins  von  den  Blättern,  in  welchen 
niederländische  und  kölnische  Einflüsse  überwiegen,  also  einer 
früheren  Epoche  zuzutheilen.  Die  Taufe  Christi  (B.  8)  mochte 
ich  wegen  der  einfachen  Technik  der  mittleren  Periode  des 
Meisters  zuweisen.  Ich  bemerke,  dass  in  der  Baseler  Sammlung 
eine  gegenseitige  Copie  dieses  Stiches  von  Urs  Graf  sich  be- 
findet, wo  um  eines  höheren  Formates  willen  die  Gestalt  Gott- 
vaters bedeutend  hinaufgerückt  ist.  Für  früher  halte  ich  ferner 
Johannes  den  Täufer  (B.  54),  dessen  Technik  mit  den  vielen 
unruhigen  Strichelchen  noch  unsicher  erscheint.  Auch  die 
grössere  Maria  mit  dem  Kinde  (B.  28)  scheint  mir  in  die 
Epoche  des  gemischten  flandrischen  und  kölnischen  Einflusses 
zu  gehören;  die  Behandlung  hat  namentlich  im  Faltenwurf  noch 
etwas  Schweres.  Bei  allen  übrigen  Blättern  stimme  ich  mit 
der  Charakteristik  und  Zeitordnung,  welche  der  Verfasser  giebt, 
überein.  Trotz  einzelner  Differenzen  darf  ich  als  das  Ergebniss 
meiner  Nachprüfung  wiederholt  aussprechen,  dass  ich  seine 
Arbeit  als  eine  in  allen  wesentlichen  Punkten  wohlgelungene, 
für  die  Erkenntniss  Schongauers  hochbedeutende  bezeichnen 
kann. 

Auch  bei  anderen  Meistern  jener  Zeit  können  wir  einen 
ähnlichen  Entwickelungsgang  nachweisen;  bei  keinem  so  deut- 
lich wie  bei  Zeitblom.  In  der  Stuttgarter  Galerie  findet  man 
diejenigen  Werke  des  schwäbischen  Meisters,  an  welchen  man 
seine  erste,  durch  flandrische  Einflüsse  bedingte  Auffassung, 
dann  sein  allmäliges  Freiwerden  bis  zur  vollen  Selbständigkeit 
zu  erkennen  vermag.  Von  einem  im  Jahre  1473  durch  Hans 
von  Ehingen  in  die  Kirche  zu  Kilchberg  gestifteten  Altar  sind 
mehrere  einzelne  Tafeln,  über  5  Fuss  hoch  und  über  2  Fuss 
breit,  unter  No.  423,  429,  440  und  444  aufgestellt.  Sie  ent- 
halten einzelne  Heilige  auf  dunklem  Grunde  vor  Teppichen 
stehend,  und  zwar  Margaretha,  Johannes  den  Täufer,  Florian 
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und  Georg.  Diese  Gestalten  haben  sowohl  in  den  Gesichts- 
typen als  auch  in  den  scharfbrüchigen  Gewändern,  den  eckigen 
Bewegungen,  den  magern  spitzigen  Formen,  namentlich  aber 
in  der  tiefen  Gluth  des  leuchtenden  Colorits,  besonders  dem 
intensiven  Roth  die  grösste  Verwandtschaft  mit  der  flandrischen 
Schule,  vor  allem  mit  Roger  van  der  Weyden.  In  zwei  an- 
deren beträchtlich  kleineren  Bildern  aus  dem  Kloster  Urspring, 
No.  424  und  425,  welche  wieder  den  heiligen  Georg  und  den 
Bischof  Valentinus  von  Terracina,  einen  todten  Knaben  er- 
weckend, darstellen,  sieht  man  den  Künstler  zu  weicheren 
Formen  von  mehr  selbständigem  Gepräge  und  zu  einer  mildern 
Farbenscala  übergehen.  Seinen  reif  durchgebildeten  Stil  zeigen 
dann  die  grossen  Tafeln  des  Altars  von  Eschach  aus  dem 
Jahre  1496,  welche  in  überlebensgrossen  Gestalten  auf  einer 
Bildfläche  von  mehr  als  7  Fuss  Höhe  und  3«/,  Fuss  Breite 
Johannes  den  Täufer  und  den  Evangelisten,  den  englischen 
Grass  und  die  Heimsuchung  Maria,  in  der  Staffel  endlich  die 
Brustbilder  der  vier  Kirchenväter  enthalten.  Diese  Werke, 
die  ohne  Frage  zu  den  vollendetsten  deutschen  Schöpfungen 
jener  Zeit  gehören,  haben  jeden  directen  flandrischen  Einfluss 
abgestreift  und  zeichnen  sich  durch  einfache  Grösse  der  Form- 
gebung, stilvolle  Breite  des  Faltenwurfs,  hohes  Schönheitsgefuhl, 
Adel  der  Empfindung  und  ein  völlig  eigenthümliches ,  nicht 
mehr  so  glühendes,  aber  harmonisches,  weich  verschmolzenes 
Colorit  aus.  Keiner  der  Zeitgenossen  steht  an  seelenvoller 
Innigkeit  und  einfachem  Adel  der  Form  Schongauer  so  nahe 
wie  der  Ulmer  Meister,  der  nur  in  Reichthum  der  Phantasie, 
dramatischer  Lebendigkeit  und  Fülle  der  Anschauungen  von 
jenem  übertroffen  wird. 

Diese  scheinbare  Abschweifung  führt  uns  zu  dem  letzten 
und  in  gewissem  Sinne  schwierigsten  Theil  der  Aufgabe,  zur 
Besprechung  der  Schongauer'schen  Gemälde.  Angesichts  jener 
Wimpfeling'schen  Nachricht,  welche  von  zahlreichen  Bildern 
des  Meisters  spricht,  die  namentlich  auch  zu  Kolmar  und  Schlett- 
stadt  sich  befunden  haben  sollen,  muss  die  Thatsache  immer 
wieder  Verwunderung  erregen,  dass  kein  einziges  authentisches 
Gemälde  Schongauers  nachzuweisen  ist.  Allerdings  wissen  wir, 
dass  dem  Fanatismus  der  Freiheitsmänner  von  1789  auch  im 
Elsass  viele  alte  Denkmäler  zum  Opfer  gefallen  sind;  dennoch 
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bleibt  die  Thatsache  des  völligen  Verschwindens  aller  Gemälde 
desjenigen  Künstlers,  der  ausdrücklich  als  „der  Maler  Ruhm" 
bezeichnet  wurde,  auffallend.  Schongauer  scheint  nur  seine 
Kupferstiche  mit  seinem  Monogramm  bezeichnet  zu  haben. 
Wenn  unser  Verfasser  die  Zugehörigkeit  sogar  dieser  Marke 
bezweifelt,  so  ist  dies  wohl  eine  etwas  zu  weit  getriebene 
hyperkritische  Strenge;  denn  abgesehen  davon,  dass  schon  zu 
Vasaris  Zeiten  der  heilige  Antonius  als  Werk  Schongauers  an- 
erkannt war,  sind  die  im  Baseler  Museum  vorhandenen  Stiche 
des  Meisters  unmittelbar  von  Kolmar  in  alter  Zeit  dorthin  ge- 
langt und  haben  von  jeher  für  Schongauers  Arbeiten  gegolten. 
Wenn  indess  Wurzbach  bei  den  angeblichen  Gemälden  Schon- 
gauers sich  kritisch  ablehnend  verhält,  so  ist  er  dazu  völlig 
berechtigt.  Er  beginnt  mit  jener  Reihenfolge  kleiner  Bilder 
im  Museum  zu  Kolmar,  die  aus  dem  dortigen  Dominikaner- 
kloster stammen  und  von  denen  die  sechzehn  bessern  Stücke 
Scenen  der  Passion  enthalten.  Dass  man  es  hier  nimmermehr 
mit  eigenhändigen  Werken  des  Meisters  zu  thun  hat,  dass  auch 
selbst  die  Kreuzabnahme  und  die  Grablegung,  welche  Waagen 
ihm  zuschreiben  wollte,  in  der  Ausführung  zu  gering  für  ihn 
sind,  kann  keinem  Unbefangenen  verborgen  bleiben.  Dass  die 
Com positionen,  wie  Woltmann  (Malerei  II,  107)  angiebt,  „theil- 
weise  mit  der  gestochenen  Passion  zusammenfallen,"  ist  eine 
Ungenauigkeit,  welche  Wurzbach  berichtigt.  Die  Compositionen 
sind  vielmehr  durchweg  eigenartig  und  originell,  wenngleich 
einzelne  Motive  mit  der  gestochenen  Passion  zusammentreffen. 
Um  eine  Anschauung  von  dem  Verhältniss  zu  geben,  stelle  ich 
die  Grablegung  dem  betreffenden  Schongauer'schen  Stich  gegen- 
über. Man  sieht  sofort,  dass  die  Composition  in  dem  Gemälde 
noch  weit  mehr  unter  niederrheinischen  Einflüssen  steht  als  der 
Stich.  Sie  ist  ruhiger,  weit  weniger  leidenschaftlich  und  dra- 
matisch, und  dasselbe  gilt  von  allen  übrigen  Bildern.  Ich  ver- 
mag diese  Werke  nicht  so  tief  zu  stellen  wie  Wurzbach,  der 
einfach  Emile  Galichons  Verdict  unterschreibt,  indem  er  findet, 
dass  „die  Conturen  der  Gesichter  und  nackten  Theile  in  der 
brutalsten  Weise  von  einem  trockenen  und  verständnissbaren 
Umriss  begrenzt  sind,  der  unabweislich  verräth,  dass  der  Ur- 
heber derselben  unfähig  war,  seine  Figuren  durch  die  Zeichnung 
und  Modellirung  allein  heraustreten  zu  lassen".     Gewiss  fehlt 
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jede  Feinheit  der  Modellirung  und  der  malerischen  Durchbildung; 
aber  die  Umrisse,  namentlich  der  Gesichter,  sind  in  den  bessern 
Darstellungen  frei  und  sicher  gezeichnet,  so  dass  bei  übrigens 
grosser  Verschiedenheit  des  Einzelnen  hier  ohne  Zweifel  Arbeiten 
der  Werkstatt  auf  Grundlage  von  Schongauer'schen  Entwürfen 
anzunehmen  sind  Man  vergesse  doch  nicht,  wie  handwerks- 
mässig  bei  den  damaligen  deutschen  Malern  die  Kunst  betrieben 
wurde,  wie  es  z.  B.  bei  Wohlgemuth  und  Holbein  d.  ä.  zuging. 
Wenn  man  die  zahlreichen  erbärmlich  bezahlten  Dutzendarbeiten 
des  letzteren  mit  Meisterwerken,  wie  den  vier  Tafeln  in  der 
Augsburger  Galerie  und  vollends  dem  Sebastiansaltar,  ver- 
gleicht, so  würde  man  sie  gewiss  nicht  für  Werke  desselben 
Künstlers  halten.  Ganz  so  war  es  ohne  Zweifel  auch  bei  Schon- 
gauer,  und  wir  treten  dem  Meister  nicht  zu  nahe,  wenn  wir  an- 
nehmen, dass  dieser  Cyclus  bei  ihm  bestellt  war  und  unter  seinem 
Namen  aus  seiner  Werkstatt  abgeliefert  wurde. 

Wurzbach  wendet  sich  sodann  zu  den  beiden  Altarflügeln 
des  Kolmarer  Museums,  welche  bekanntlich  auf  den  Aussen- 
seiten  die  Verkündigung,  auf  den  Innenseiten  den  heiligen 
Antonius  und  die  das  Kind  verehrende  Maria  enthalten.  Dass 
die  Aussenflügel  „rohe,  im  einzelnen  unglaublich  brutale  Hand- 
werksarbeiten" seien,  die  „vielleicht  noch  unter  den  16  Passions- 
bildern stehen",  will  mir  auch  nach  neuerdings  wiederholter  Be- 
sichtigung nicht  einleuchten.  Jedenfalls  aber  hat  der  Kritiker 
Recht,  wenn  er  die  Innenflügel  „besser  in  den  Details,  feiner 
und  verschmolzener  in  den  Fleischtheilen,  kräftiger  und  wärmer 
in  der  Farbe"  findet.  Alle  diese  Arbeiten  stehen  unverkenn- 
bar in  der  Auffassung  dem  Kolmarer  Meister  nahe  und  sind 
nicht  so  schlecht,  dass  sie  nicht  aus  seiner  Werkstatt  hätten 
hervorgehen  können,  wobei  recht  wohl  die  besseren  Theile 
eigenhändige  Arbeiten  sein  dürften.  Vergessen  wir  nicht,  dass 
wir  selbst  von  Dürer  einzelne  geringe  und  gleichgültige  Ge- 
mälde besitzen!  Allein  da  nach  einer  alten  Nachricht  der 
Antoniusaltar  in  Isenheim,  von  welchem  diese  Flügel  stammen, 
erst  im  Jahre  1493  errichtet  wurde,  so  wird  man  annehmen 
müssen,  dass  diese  nach  Schongauers  Tode  von  Schülern  des 
Meisters,  vielleicht  sogar  in  seiner  Werkstatt  entstanden  seien. 
Wissen  wir  doch,  dass  seine  Brüder  damals  in  Kolmar  an- 
sässig waren;  möglich,  dass  diese  seine  Werkstatt  übernommen 
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hatten  und  weiterführten.  An  nachgelassenen  Entwürfen  und 
Zeichnungen  Meister  Martins  fehlte  es  sicherlich  nicht.  Be- 
sitzt doch  das  Baseler  Museum  in  seiner  ausserordentlich  reichen 
Sammlung  von  Handzeichnungen  des  1 5.  Jahrhunderts  eine  an- 
sehnliche Zahl  solcher,  die  mit  Sicherheit  Schongauer  zuge- 
schrieben werden  dürfen. 

Ehe  der  Verfasser  sodann  zu  dem  Hauptwerk  Schongauers 
übergeht,  thut  er  in  einer  Note  das  schöne  Bild  vom  Tode  der 
Maria  ab,  welches  sich  in  der  Nationalgalerie  zu  London  be- 
findet und  von  Waagen  dem  Schongauer  zugeschrieben  wurde. 
Woltmann  erklärte  es  neuerdings  für  niederrheinisch,  woran 
sicher  nicht  zu  denken  ist,  da  die  gesammte  dortige  Schule  in 
jener  Epoche  keinen  Meister  dieses  Ranges  hervorgebracht  hat. 
Mir  erschien  stets  dieses  Bild  als  ein  Juwel  oberrheinischer 
Kunst,  aber  unter  dem  frischen  Eindruck  der  flandrischen 
Schule  entstanden.  Mit  mächtiger  Gluth  und  Herrlichkeit  der 
Farbe  verbindet  sich  zarteste  Detailausfuhrung,  tiefe  Innigkeit 
und  rührende  Gewalt  des  Ausdrucks.  Die  Aussicht  durch 's 
Fenster  auf  die  Strasse  ist  ganz  im  niederländischen  Sinn  von 
miniaturartigem  Reiz.  Rogers  Einfluss  ist  unverkennbar,  aber 
der  Meister  hat  sein  Eigenstes  dabei  gewahrt.  Ein  Freund, 
der  zu  den  anerkanntesten  Meistern  der  Kunstgeschichte  ge- 
hört, sagt  darüber:  „Thatsache  bleibt,  dass  dieses  kleine  Bild 
ein  Angelpunkt  der  deutschen  Kunstgeschichte  des  15.  Jahr- 
hunderts ist,  von  einem  oberrheinischen  Maler,  der  offenbar 
noch  ziemlich  frisch  aus  Flandern  kam  und  im  ersten  Feuer- 
eifer unserer  etwas  stumpfern  Nation  beweisen  wollte,  wie  man 
flandrische  Feinheit  mit  einem  mächtigen  Seelenausdruck  ver- 
einigen könne.  Wahrscheinlich  wollte  man  ihn  nur  elend  be- 
zahlen, und  als  er  des  Teufels  Dank  sah,  wird  er  dann  grössere, 
wohlfeilere  und  gleichgültigere  Tafeln  gemalt  und  fortan  hübsch 
viel  vergoldet  und  damascirt  haben."  Um  mit  Bestimmtheit 
die  Behauptung  aufrecht  zu  halten,  dass  wir  dabei  einen  wirk- 
lichen Schongauer  vor  uns  haben,  müsste  ich  das  Bild  erneuter 
Prüfung  unterwerfen;  soviel  scheint  mir  sicher,  dass  es  von 
einem  Meister  ersten  Ranges  herrührt  und  zwar  nicht  von 
einem  niederrheinischen,  sondern  von  einem  oberdeutschen. 
Wer  anders  aber  könnte  dies  sein  als  Meister  Martin  von 
Kolmar?   In  dieselbe  Zeit  gehören  dann  die  beiden  kleinen 
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Madonnenbildchen  des  Belvedere  zu  Wien  und  der  Pinakothek 
in  München,  die  auch  Wurzbach  gelten  lässt,  und  denen  er 
ein  drittes  in  der  Sammlung  Klinkosch  zu  Wien  anschliesst, 
welches  ich  nicht  kenne.  Ohne  Zweifel  waren  es  gerade  solche 
kleinere  Cabinetsstücke  für  die  Sammlungen  der  Liebhaber, 
welche  in  alle  Welt  gingen  und  neben  den  Kupferstichen  den 
Ruhm  des  Meisters  begründeten. 

Was  nun  endlich  die  Madonna  im  Rosenhag  betrifft,  die 
man  jetzt  in  der  Sakristei  der  Martins kirche  weit  besser  unter- 
suchen kann  als  an  ihrem  früheren  Platze,  so  haben  wir  hier 
allerdings,  wie  Wurzbach  richtig  hervorhebt,  ebenfalls  kein 
authentisch  beglaubigtes  Werk  des  Meisters,  aber  ohne  Zweifel 
die  grossartige  Schöpfung  eines  Künstlers  ersten  Ranges,  in 
welchem  auch  unser  Verfasser  Schongauer  zu  erkennen  geneigt 
ist.  Den  stricten  Beweis  für  dessen  Urheberschaft  hat  Wurz- 
bach allerdings  sich  dadurch  abgeschnitten,  dass  er  den  Stich 
der  von  Engeln  gekrönten  Madonna  (B.  31)  wegen  der  mangel- 
haften Technik  als  falsch  zurückweist.  Ich  habe  schon  betont, 
dass  Werke  von  solcher  Schönheit  und  echt  Schongauer'scher 
Geistesart  nicht  wegen  ihrer  noch  unausgebildeten  Technik 
dem  Meister  abgesprochen  werden  dürfen.  Ich  erkenne  viel- 
mehr in  solchen  Blättern  Jugendarbeiten  des  grossen  Künstlers, 
aus  einer  Zeit,  da  ihm  die  Grabstichelarbeit  noch  nicht  so  ge- 
läufig war.  Um  so  entschiedener  halte  ich  dieses  Blatt  als 
Beweismittel  für  Schongauers  Urheberschaft  an  der  Madonna 
im  Rosenhag  aufrecht,  als  sich,  wie  oben  dargethan,  an  einer 
Reihe  anderer  Blätter,  z.  B.  der  Flucht  nach  Aegypten,  der 
Madonna  mit  dem  Papagei,  dem  Schmerzensmann,  der  thörichten 
Jungfrau  (B.  87)  ähnliche  Verwandtschaft  nachweisen  lässt. 
Und  da  nach  Retbergs  Versicherung  das  Bild  auf  der  Rück- 
seite die  Jahreszahl  1473  trägt,  so  bestätigt  diese  Datirung, 
was  auch  sonst  aus  der  künstlerischen  Beschaffenheit  desselben 
hervorgeht:  dass  wir  es  mit  einer  Jugendarbeit  des  damals 
etwa  23jährigen  Meisters  zu  thun  haben.  Offenbar  war  es 
damals  dem  jungen  Künstler,  der  vielleicht  eben  aus  Flandern 
kam,  noch  etwas  Ungewohntes,  Figuren  in  so  grossem  Maass- 
stabe zu  entwerfen,  denn  treffend  bemerkt  Wurzbach:  „Es  ist 
die  Arbeit  eines  jungen  Künstlers,  der  bereits  aller  Schwierig- 
keiten vollkommen  Herr  geworden  ist,  aber  grosse  Flächen 
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noch  nicht  hinreichend  beherrschen  und  grosse  Figuren  nicht 
lebendig  genug  gestalten  kann.  Die  Madonna  ist  flach  wie 
ein  Relief,  der  Gesichtsausdruck  hat  trotz  der  unleugbaren 
Anmuth  und  Hoheit  etwas  Eintöniges  und  verräth  jugendlich 
befangene  Naturstudien."  Dies  alles  darf  man  Wort  für  Wort 
unterschreiben.  Wenn  Woltmann,  indem  er  ein  Urtheil  von 
Quandts  adoptirt,  von  einer  starken  Uebermalung  des  Bildes 
spricht  und  das  lilarothliche  Untergewand  der  Madonna  für 
ursprünglich  blau  halt,  so  hat  er  wunderlicherweise  übersehen, 
dass  Maria  wirklich  das  ihr  traditionell  zukommende  blaue  Kleid 
trägt;  aber  es  zeigt  sich  nur  an  dem  untern  Theil  der  engen 
Aermel,  denn  der  Maler  hat  der  Himmelskönigin  darüber  ein 
lilaröthliches  zweites  Gewand  gegeben,  welches  mit  köstlichem 
Pelz  gefuttert  ist,  der  mit  seinem  silbergrauen  Tone  fein  in  den 
Farbenaccord  des  Bildes  gestimmt  ist.  Darüber  endlich  breitet 
sich  dann  in  grossem  Faltenwurf  der  prächtig  rothe  Mantel.  Die 
früheren  Retouchen  sind  in  der  That  sehr  behutsam  ausgeführt, 
ohne  den  Farbenton  zu  alteriren,  und  mit  vollem  Recht  be- 
hauptet Wurzbach,  dass  gerade  dieses  Colorit  das  ursprüng- 
liche und  daher  das  für  den  Meister  charakteristische  sei. 

Bis  hierher  habe  ich  dem  Verfasser  meistens  zustimmend 
folgen  können,  und  wenn  ich  ihn  auch  nicht  selten  etwas  hyper- 
kritisch fand,  so  musste  ich  doch  der  strengen  Logik,  der  ernsten 
Gewissenhaftigkeit  seines  Beweisverfahrens  alle  Anerkennung 
zollen.  Nun  aber  kommt  der  Punkt,  wo  unsere  Wege  sich 
scheiden,  oder  vielmehr  wo  ich  seinen  Pfaden  nicht  folgen  kann. 
Das  ist  die  Hypothese,  dass  der  Meister  des  BoissereVschen 
Bartholomäus  kein  anderer  als  Schongauer  sei.  Jedermann 
kennt  jenen  ausgezeichneten  Kölner  Maler,  dem  man  den  jetzt 
in  der  Münchener  Pinakothek  befindlichen,  aus  S.  Columba  in 
Köln  stammenden  Altar  des  h.  Bartholomäus,  und  die  beiden 
im  Kölner  Museum  aufbewahrten  Altäre  des  heiligen  Thomas  und 
des  heiligen  Kreuzes  zuschreibt.  Man  nahm  bisher  nach  alten  Nach- 
richten an,  dass  der  1501  verstorbene  Dr.  Peter  Rinck  letztere 
beiden  Altäre  für  den  Lettner  der  Kölner  Karthäuserkirche 
gestiftet  habe,  dass  somit  diese  beiden  Werke  gleich  dem 
Bartholomäusaltar  um  den  Anfang  des  16.  Jahrhunderts  ausge- 
führt worden  seien.  Wurzbach  sucht  nun  mit  grossem  Scharf- 
sinn den  Beweis  zu  bringen,  dass  alle  diese  Werke  weit  früher 
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entstanden  seien,  dass  namentlich  für  die  beiden  Altare  der 
Karthause  schon  1485  die  Summe  von  105  Goldgulden  durch 
einen  Wohlthäter  der  Kirche  gestiftet  worden  sei.  Er  schliesst 
daraus,  dass  man  schon  damals,  ja  vielleicht  schon  vor  jenem 
Jahre,  die  Altare  bestellt  habe,  und  zwar  bei  keinem  andern 
als  Schongauer,  dass  dieser  den  Thomasaltar  als  sein  durch- 
gebildetstes Hauptwerk  noch  vollständig  ausgeführt,  dagegen 
nur  die  obern  Partien  am  heiligen  Kreuzaltare  vollendet  habe,  der 
dann  von  anderer  Hand  fertig  gemacht  worden  sei.  Diese 
wohlgeschlossene  Kette  von  Hypothesen  hat  auf  den  ersten 
Blick  etwas  Bestechendes,  obwohl  es  mir  bedenklich  scheint, 
anzunehmen,  die  Kölner  Besteller  hätten  den  Maler  für  diese 
Arbeiten  erst  bezahlt,  als  er  schon  seit  dreizehn  Jahren  ver- 
storben war.  Doch  alles  dies  könnte  ja  möglich  sein:  auf  die 
Discussion  solcher  Hypothesen  will  ich  mich  nicht  einlassen; 
denn  um  es  kurz  zu  sagen:  ich  finde  in  dem  Meister  des  Bar- 
tholomäus- und  des  Thomasaltares  eine  von  Schongauer  total 
abweichende,  völlig  fremde  Persönlichkeit. 

Um  dies  Urtheil  zu  begründen,  verweise  ich  auf  die  bei- 
gegebene stilgetreue  Nachbildung  des  Thomasaltares,  den  man 
mit  Fug  als  das  vollendetste  Werk  des  unbekannten  Künstlers 
betrachtet  "Wurzbach  tritt  den  „Identitätsbeweis"  an,  indem 
er  alle  einzelnen  Formen,  die  sich  beim  Meister  des  Bartholo- 
mäus finden,  mit  Schongauer'schen  Stichen  vergleicht  und 
überall  Aehnlichkeiten  namentlich  in  Zeichnung  und  Stellung 
der  Hände  und  Füsse,  aber  auch  im  Schnitt  der  Gesichter  ent- 
deckt. Diese  Aehnlichkeiten  gebe  ich,  was  die  Hände  und 
Füsse  betrifft,  gern  zu;  auch  hier  und  da  hinsichtlich  der  Köpfe. 
Aber  damit  ist  meines  Erachtens  noch  keineswegs  die  Identität 
der  beiden  Meister  nachgewiesen.  Ganz  ähnliche  Formen  und 
Motive  finden  wir  auf  den  meisten  Bildern  der  Zeit  und  er- 
klären sie  uns  daraus,  dass  Schongauers  Stiche  auf  alle  gleich- 
zeitigen Künstler  bedeutend  eingewirkt  haben.  Bei  Zeitblom  z.B. 
lässt  sich  mehrfach  dieselbe  Zeichnung  und  Stellung  der  Füsse 
nachweisen,  die  wir  an  dem  Christus  des  Thomasaltars,  am 
Johannes  und  Hippolytus  finden.  Dieselbe  Steifheit  der 
Stellungen,  dieselbe  Geschwollenheit  des  Ballens,  dasselbe  Un- 
geschick, einen  Fuss  von  vorn  in  der  perspectivischen  Ver- 
kürzung richtig  zu  zeichnen.   Gewisse  Dinge,  wie  die  schmalen 
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Hände  mit  den  langen  Fingern  finden  sich  überall  wieder,  weil 
sie  zum  Schönheitsbegriff  der  Zeit  gehörten.  Was  man  aber 
nimmermehr  Schongauer,  vollends  auf  der  Hohe  seiner  Ent- 
wickelung  zutrauen  kann,  ist  das  breite,  gedunsene,  verzeichnete 
Gesicht  Christi,  mit  dem  blöden  Ausdruck  und  der  leeren 
knorpeligen  Stirn,  auf  dem  Thomasaltar.  Ebensowenig  sind 
die  weiblichen  Köpfe  mit  den  geschlitzten  Augen,  dem  geziert 
kleinen  Mund  und  den  gedunsenen  Formen  auf  Schongauer 
zu  deuten,  und  dasselbe  gilt  von  den  dicken  rundlichen  Köpfchen 
der  Engel,  abgesehen  davon,  dass  Schongauer  solche  monströse 
Seraphfiguren,  wie  sie  neben  Gottvater  schweben,  zu  keiner 
Zeit  hervorgebracht  hat.  Der  „Meister  des  Bartholomäus"  ist 
ein  Künstler,  der  auf  Grundlage  der  älteren  Kölner  Schule  vor 
allem  nach  Anmuth  strebt,  dabei  aber  sich  in  den  vielfach  ge- 
zierten Handbewegungen  und  den  gar  zu  süssen  Köpfen  der 
Frauen  nicht  frei  von  AfFectation  zu  halten  weiss,  wie  schon 
Kugler  ganz  richtig  erkannt  hat.  Wo  wäre  aber  im  ganzen 
Werke  Schongauers  eine  Spur  von  ähnlicher  Geziertheit  zu 
finden?  Dagegen  giebt  es  allerdings  kaum  einen  deutschen  oder 
flandrischen  Künstler,  dem  so  würdevoll  schöne  Männergestalten 
gelungen  wären,  wie  gerade  diesem  Kölner  Meister.  Dass  er 
auch  hier  in  einem  entschieden  idealen  Hange  mehrfach  mit 
Schongauer  zusammentrifft,  kann  uns  nicht  Wunder  nehmen. 
Aber  in  der  Bewegung  der  Gestalten  und  in  der  lebensvollen 
Gruppirung  bleibt  er  weit  hinter  dem  Kolmarer  Meister  zurück. 
Vor  allem  hätte  dieser  uns  nicht  einen  so  hölzern  dastehenden 
Christus  und  einen  so  ungeschickt  knienden  Thomas  geschaffen. 
Nicht  zu  leugnen  ist,  dass  die  Vorliebe  für  pfirsichblüthfarbene 
Töne,  wie  sie  bei  dem  Kölner  Meister  sich  zeigen,  an  das 
Colorit  der  Madonna  im  Rosenhag  gemahnt;  aber  warum  sollte 
nicht  der  kölnische  Maler  vor  Schongauers  Werken  studirt 
haben,  da  uns  ja  berichtet  wird,  dass  viele  fremde  Künstler 
gekommen  seien,  solches  zu  thun?  Alle  jene  Aehnlichkeiten 
zugegeben,  vermögen  solche  disjeda  membra  den  Eindruck 
totaler  Grundverschiedenheit,  den  jeder  Unbefangene  erhalten 
wird,  nicht  aufzuheben.  Wurzbachs  Hypothese  ist  so  frappant 
und  blendend,  dass  sie  auf  Jedermann  mit  der  Macht  einer  neu 
entdeckten  Wahrheit  wirken  müsste,  wenn  sie  das  Richtige  träfe. 
Aber  nicht  bloss  die  wichtigsten  Formen,   in  welchen  sich 
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geistiger  Ausdruck  verräth,  nicht  bloss  die  Lahmheit  der  Com- 
position,  sondern  die  gesammte  malerische  Durchbildung,  nament- 
lich auch  die  Entwickelung  der  landschaftlichen  Gründe  zeugen 
gegen  den  Kolmarer  Meister.  In  jenen  Punkten  ist  er  dem 
Kolner  Künstler  hoch  überlegen ;  denn  wo  fände  sich  bei  dessen 
ziemlich  mühsam  zusammengebrachten  Gruppen  jener  gewaltige 
Zug  freier  Empfindung,  der  aus  dem  Innersten  hervorbrechend 
allen  Gestalten  Schongauers  eine  schwungvolle,  oft  hinreissende 
Macht  der  Bewegung  und  des  Ausdruckes  verleiht?  Im  letzteren 
aber,  in  der  gesammten  coloristischen  Durchbildung  fusst  der 
Meister  des  Bartholomäus  auf  den  Fortschritten,  welche  die 
deutsche  Kunst  in  den  zehn  bis  fünfzehn  Jahren  nach  Schon- 
gauers Tode  gemacht  hatte.  Besonders  die  reichen  Land- 
schaften mit  der  fein  entwickelten  Luftperspective  wird  man 
vergeblich  bei  Meister  Martin  suchen,  wie  denn  in  seinen 
sämmtlichen  Stichen  die  Landschaft  so  gut  wie  gar  nicht  mit- 
spricht, da  erst  Dürer  sie  zu  ihrer  vollen  Entwickelung  führen 
sollte.  Man  beachte  nur,  wie  fast  ohne  Ausnahme,  wo  Schon- 
gauer  in  seinen  Stichen  landschaftliche  Hintergründe  giebt,  er 
sich  mit  den  einfachsten  Linien  begnügt,  so  dass  man  den  Ein- 
druck gewinnt,  als  sei  ihm,  in  der  althergebrachten  Gewohnheit 
der  gemusterten  Goldgründe,  die  Bedeutung  der  Landschaft 
verschlossen  geblieben.  Ich  will  noch  für  die  Zeitbestimmung 
bemerken,  dass  auf  dem  Bartholomäusaltar  noch  die  Schnabel- 
schuhe herrschen,  während  auf  dem  Thomasaltar  die  soge- 
nannten Kuhmäuler  ausschliesslich  vorkommen.  Immer  von 
Neuem  erhalte  ich  den  Eindruck,  dass  wir  es  hier  mit  den 
Werken  eines  kölnischen  Meisters,  und  zwar  erst  vom  Anfang 
des  sechszehnten  Jahrhunderts  zu  thun  haben. 

Noch  einige  Worte  seien  mir  über  den  Altar  des  heiligen 
Kreuzes  gestattet.  Wurzbach  findet ,  dass  derselbe  weit  hinter 
dem  Thomasaltare  zurückbleibe,  was  er  damit  erklärt,  dass  der 
Künstler  (d.  h.  nach  seiner  Annahme  Schongauer)  über  der 
Ausführung  gestorben  sei,  dass  er  nur  die  oberen  Partien, 
namentlich  die  Engelgruppen,  vollendet  habe.  Nach  seinem 
Tode  hätten  dann  andere  „in  Ermangelung  eines  andern  Vor- 
wurfes" (d.  h.  einer  andern  Vorlage)  den  Christus  und  die 
Maria  nach  dem  bekannten  Kupferstich  Schongauers  (B.  25) 
hineingemalt,  die  ganze  Gruppirung  sei  hier  verfehlt,  die  Figuren 
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unschön  gedrängt  und  aneinander  geschoben  u.  s.  w.,  ja  die- 
jenigen, welche  diese  Arbeit  besorgten,  hätten  keine  Ahnung 
von  der  räumlichen  Oekonomie  gehabt,  welche   ihnen  die 
kleinern  Bildflächen  des  Kreuzaltares  auferlegt  hätten.  Ueber- 
haupt  verriethe  die  Ausfuhr ung  eine  ganz  andere,  viel  geringere 
Hand.    Leider  ist  meine  Erinnerung  in  diesem  letztern  Punkte 
nicht  frisch  genug,  um  zu  entscheiden,  ob  nicht  vielleicht  der 
verehrte  Kritiker  unwillkürlich  seiner  Hypothese  zu  Liebe  den 
Kreuzaltar  mit  gar  zu  ungünstigen  Augen   angeschaut  hat. 
Aber  selbst  zugegeben,  dass  das  Werk  von  einer  geringem 
Hand  vollendet  worden  sei,  so  hat  dieselbe  sich,  wie  die  mir 
vorliegende  Photographie  beweist,  auf's  Genaueste  den  Formen 
des  ursprünglichen  Meisters  angeschlossen.    Und  zwar  finden 
wir  hier  dieselbe  Formenwelt,  die  Ausdrucksweise,  die  Bewe- 
gungen, die  überzierlichen  Hände,  die  gar  zu  süssen  Frauen- 
kopfe, die  wir  vom  Bartholomäus-  und  vom  Thomasaltar  kennen, 
allerdings  noch  etwas  übertriebener  als  dort.    Die  Composition 
ist  freilich  gedrängter  als  sonst:  allein  das  lag  jedenfalls  in  der 
Aufgabe  und  war  ohne  Frage  in  der  ursprünglichen  Anlage 
begründet.    Wir  können  uns  doch  nicht  denken,  dass  der  ur- 
sprüngliche Meister,  ohne  irgend  die  Linien  der  ganzen  Com- 
position vorher  auf  seiner  Tafel  vorzuzeichnen,  nur  seine  Engel- 
chöre so  in's  Blaue  hinein  gemalt  hätte,  um  dann  bei  seinem 
Tode  den  Vollendern  des  Bildes  die  volle  tabula  rasa  zurück- 
zulassen!   Gegenstand  des  Bildes,  Anzahl  der  darzustellenden 
Figuren  war  ohne  Frage  vorher  festgesetzt;  eine  Vorzeichnung 
und  eine  Skizze  mussten  vorhanden  sein,  und  so  konnten  die 
Nachfolger  in  allem  Wesentlichen  nur  die  Vorlage  des  ursprüng- 
lichen Meisters  zur  Ausführung  bringen.    In  der  That  ist  die 
Composition  nicht  so  schlecht,  wie  Wurzbach  sie  macht;  wir 
sehen  aber  an  diesem  eclatanten  Beispiele,  wie  weit  ihn  seine 
Schongauer-Hypothese  gebracht  hat!    Von  den  Engelchören, 
die  er  mit  Recht  so  hoch  preist,  will  ich  noch'  bemerken,  dass 
sie  aus  lauter  nackten  Genien  bestehen  —  ein  unverkennbares 
Anzeichen  der  herannahenden  Renaissance,  während  sie  auf 
dem  Thomasaltar  noch  die  herkömmlichen  Gewänder  tragen. 
Wer  kann  übrigens  in  dem  ganzen  Kupferstichwerk  Schon- 
gauers  solche  Engelgestalten  nachweisen?    Der  Christus  am 
Kreuz  ist,  darin  hat  Wurzbach  wieder  Recht,  dem  oben  er- 
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wähnten  Stiche  des  Kolmarer  Meisters  nachgebildet;  aber  er 
zeigt  in  der  Durchfuhrung-  des  Körpers,  namentlich  in  der 
Zeichnung  des  Brustkastens,  in  Form  und  Ausdruck  des  Kopfes 
wieder  ganz  andere  Züge.  Die  Madonna  endlich  ist  durchaus 
nicht  von  Schongauer  entlehnt,  sondern  im  Gewandwurf,  in  der 
Haltung  der  Hände,  namentlich  in  der  völlig  anders  gewendeten 
Bewegung  des  Kopfes  wesentlich  verschieden  von  jenem  Vor- 
bilde. Noch  einmal:  ohne  Zweifel  haben  auf  den  Kölner 
Meister  die  Stiche  Schongauers  stark  eingewirkt;  aber  er  ist 
und  bleibt  doch  eine  völlig  andere  Persönlichkeit  mit  selb- 
ständigen Schwächen  und  selbständigen  Vorzügen. 

Man  kann  nun  sagen:  alle  diese  Dinge,  sowohl  Wurzbachs 
Identitätsbeweis  als  meine  Gegenbemerkungen,  beruhen  auf 
rein  subjectivem  Grunde.  Um  so  mehr  wäre  es  wünschens- 
werth,  dass  Untersuchungen  in  den  Kölner  Archiven  angestellt 
würden,  um  womöglich  auf  den  Boden  historischer  Thatsachen 
zu  gelangen.  Es  wäre  ein  grosses  Verdienst  erworben,  wenn 
Jemand  sich  dieser  mühevollen,  aber  dankbaren  Aufgabe  widmen 
wollte.  Einstweilen  kann  ich  nur  meine  subjectiven  Eindrücke 
denen  Wurzbachs  gegenüberstellen.  Musste  ich  in  manchen 
Punkten  mich  zu  abweichenden  Ansichten  bekennen,  so  hindert 
mich  dies  nicht,  den  Ernst  und  die  Gediegenheit  seiner  Arbeit 
zu  schätzen.  Es  ist  keine  Frage,  dass  durch  ihn  die  Schon- 
gauerforschung neue  Impulse,  bedeutende  Bereicherung  und 
Vertiefung  erfahren  hat.  Das  letzte  Wort  in  dieser  ebenso 
schwierigen  als  wichtigen  Angelegenheit  wird  nicht  so  bald 
gesprochen  werden. 
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JvYe  wissenschaftliche  Beschäftigung  mit  den  Werken  des 
-f^;  grossen  deutschen  Meisters  hat  in  jüngster  Zeit  zuerst  durch 
die  Biographie  Thausings,  die  bereits  in  zweiter  Auflage  vorliegt, 
einen  neuen  Impuls  erhalten.  So  \v  erthvoll  die  Arbeit  des  ehemal. 
Inspectors  der  „Albertina'4  ist,  so  darf  sie  doch  immerhin  nicht 
als  abschliessend  oder  erschöpfend  bezeichnet  werden.  Denn 
der  Verfasser  hat  das  unermessliche  Material  nur  so  weit  heran- 
ziehen können,  als  es  ihm  zugänglich  war,  was  aber  nicht  ein- 
mal hinsichtlich  des  in  Deutschland  Vorhandenen  der  Fall  ge- 
wesen ist.  Namentlich  gilt  diess  von  den  Handzeichnungen 
Dürers,  in  welchen  doch  eine  der  wichtigsten  und  unmittelbarsten 
Quellen  für  die  Erkenntniss  des  Meisters  sich  bietet.  Eine 
willkommene  Ergänzung  brachte  daher  Ephrussi  in  seinen  ver- 
schiedenen opulenten  Publikationen,  namentlich  in  jenem  zu- 
sammenfassenden, reich  und  schön  ausgestatteten  Bande  über 
die  Zeichnungen  Dürers,  welchen  ich  seiner  Zeit  besprochen 
habe.  Dort  hatte  Ephrussi  den  beachtenswerthen  Versuch  ge- 
macht, die  ganze  Masse  des  in  öffentlichen  Sammlungen  und  in 
Privatbesitz  vorhandenen  Materials  kritisch  zu  sichten  und  an 
den  Faden  der  künstlerischen  Entwickelung  des  Meisters  anzu- 
reihen. Wenn  auch  in  einzelnen  Fällen  Versehen  und  Irrthümer 
untergelaufen  waren  —  die  Beurtheilung  alter  Handzeichnungen 
ist  eine  der  schwierigsten  Aufgaben  der  Kunstkritik  —  so  war  im 
Ganzen  die  Arbeit  doch  von  der  Art,  dass  sie  die  hochmüthige  Ge- 
ringschätzung nicht  verdiente,  mit  welcher  Thausing  sie  in  seiner 
neuen  Auflage  abfertigte.   Ging  er  doch  so  weit,  den  verhassten 
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Gegner,  der  ihm  in  sein  vermeintlich  ausschliessliches  Gebiet  zu 
dringen  wagte,  nicht  einmal  mit  Namen  zu  bezeichnen,  sondern 
sein  Werk,  wo  er  dasselbe  doch  nicht  umgehen  konnte,  nur  unter 
der  Firma  des  Verlegers  anzuführen.  Gerade  so,  als  wenn 
Jemand  den  „Dürer"  Thausings  als  „Dürer-Seemann"  bezeichnen 
wollte. 

Trotz  dieser  Monopolisirungswuth  hat  der  verdiente  Director 
des  Berliner  Kupferstichcabinets,  Friedrich  Lippmann,  sich  nicht 
abhalten  lassen,  endlich  für  die  Zeichnungen  Dürers  das  zu  thun. 
was  längst  im  höchsten  Grade  erwünscht  war:  den  Anfang 
einer  mustergültigen  Facsimile- Publikation  zu  machen,  welche 
allmählich  das  ganze  Material  zu  einem  Corpus  aller  Dürer'schen 
Zeichnungen  umfassen  soll.  Ein  kühner  Gedanke  und  ein  gross- 
artiger Plan,  für  dessen  vollständige  Durchführung  man  an  die 
Gunst  des  Geschicks  und  der  Vorsteher  und  Besitzer  von  Samm- 
lungen appelliren  möchte.  Wenn  man  den  in  einem  stattlichen 
Foliobande  von  99  Blättern  sammt  erklärendem  Texte  seit 
kurzem  vorliegenden  Anfang  betrachtet,  so  muss  man  gestehen, 
dass  er  glückverheissend  und  vielversprechend  auftritt.  Als 
Festgabe  zur  silbernen  Hochzeit  des  erlauchten  kronprinzlichen 
Paares  von  Preussen  und  Deutschland  erschienen,  ist  die  Publi- 
kation in  ihrer  Schönheit  und  Gediegenheit  eine  würdige  Dar- 
bietung für  das  hohe  fürstliche  Paar,  dessen  Antheil  an  der 
Kntwickelung  der  Kunstpflege  in  Preussen  ein  ganz  hervor- 
ragender, ja  epochemachender  genannt  werden  muss.  Dieses 
'grosse  Werk  ist  eine  jener  Thaten,  die  mit  der  Aufdeckung 
von  Olympia,  den  Ausgrabungen  von  Pergamon,  der  Erwerbung 
der  Hamilton -Manuscripte  so  glänzend  eine  neue  Aera  der 
Kunstverwaltung  in  Berlin  eingeleitet  haben,  und  deren  weitere 
Entwickelung  allen  betheiligten  Kreisen,  wie  die  neuesten 
Budgetvorlagen  beweisen,  warm  am  Herzen  liegen.  Mögen 
auch  die  Volksvertreter  nicht  vergessen,  dass  neben  aller  Sorg« 
für  die  materielle  Wohlfahrt  die  höchsten  geistigen  Interessen 
jene  Pflege  verlangen,  welche  vormals  Italien,  in  neueren  Zeiten 
Frankreich  so  gross  gemacht,  und  welche  in  Preussen  sogar 
nach  den  erschöpfenden  Kriegen  gegen  Napoleon  unter  dem 
sparsamen  Regiment  Friedrich  Wilhelms  III.  in  so  hochsinniger 
Weise  zur  Geltung  gebracht  wurden. 

Es  giebt  wohl  nichts  I lerzerfreuenderes ,  nichts,  worin  die 
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Geistesart  Dürers,  die  Kraft  und  Tiefe  seines  Xaturgefühls,  die 
Zartheit  seiner  Empfindung  und  die  geniale  Leichtigkeit  seiner 
Hand  so  unmittelbar  zu  erkennen  ist,  wie  seine  Zeichnungen. 
Sie  sind  daher  in  dem  weiten  Bereich  seines  Schaffens  von  her- 
vorragender Bedeutung,  lassen  uns  in  die  geheimste  Werkstatt 
seines  Geistes  blicken  und  geben  von  der  Universalität  desselben 
staunenswerthe  Zeugnisse.  Portraits  von  der  frischesten  Un- 
mittelbarkeit, Darstellungen  aus  dem  Thierleben,  landschaftliche 
Studien,  Costüm-  und  Sittenbilder  bezeugen  die  Tiefe  und  den 
Umfang  seiner  Beobachtungssphäre,  während  zahlreiche,  mit 
wunderbarer  Leichtigkeit  hingeworfene  Compositionen  das  reiche 
Phantasieleben  und  die  fliessende  Gestaltungskraft  bekunden. 
So  sind  die  verschiedensten  Richtungen  seines  Gedankenlebens 
vertreten: -Compositionen  zu  Madonnenbildern  oder  andere  reli- 
giöse Stoffe  wechseln  mit  antiken  Darstellungen,  mit  Entwürfen 
zu  kunstgewerblichen  Gegenständen,  und  gerade  in  diesen  zeigt 
sich  die  ganze  Anmuth  der  Dürer'schen  Phantasie !  Nicht  minder 
werth voll  sind  diese  Blätter,  wenn  man  an  ihnen  den  Ent- 
wickelungsgang  des  Meisters  von  seinen  frühesten  Versuchen 
wie  jener  lieblichen  Madonna  des  vierzehnjährigen  Knaben  bis 
zu  den  mit  kühner  Sicherheit  hingeworfenen  Arbeiten  seiner 
reifen  Jahre  ins  Auge  fasst.  Endlich  gewährt  es  den  grössten 
Reiz,  eingehend  zu  prüfen,  mit  welcher  virtuosen  Freiheit  er 
die  verschiedensten  Techniken  beherrscht,  sei  es  die  Zeichnung 
mit  der  Feder,  dem  Metallstift,  dem  Pinsel  oder  der  Kohle,  sei 
es  das  Aquarell  in  leichttuschender  Colorirung  oder  sattpastosem 
Auftrag,  wie  mannigfach  er  ausserdem  verschieden  gefärbte.-. 
Papier  zu  benützen  und  mit  weissaufgesetzten  Lichtern  in  Effect 
zu  bringen  weiss.  Ist  doch  Dürer  oft  in  diesen  Blättern  ein 
grösserer  Maler  als  in  seinen  ausgeführten  Gemälden. 

Alle  diese  köstlichen  Arbeiten  sind  nun  hier  unter  An- 
wendung der  verschiedenen  modernen  repruducirenden  Techniken 
mit  einer  Vollkommenheit  im  Facsimile  wiedergegeben,  wie 
bisher  noch  nichts  Aehnliches  erreicht,  ja  auch  nur  angestrebt 
wurde.  Die  Herausgeber  haben  mit  der  strengsten  Gewissen- 
haftigkeit das  vervielfältigende  Verfahren  überwacht,  und  der 
Text  giebt  mit  fast  peinlicher  Sorgfalt  Auskunft  darüber,  wo 
etwa  noch  kleine  Unvollkommenheiten  untergelaufen  sind.  Die 
Genauigkeit  geht  st»   weit,  dass  bei  sämmtlichen  Aquarellen, 
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ausser  dem  farbigen  Facsimile  ein  Lichtdruck  beigegeben  ist,  um 
etwaige  Abweichungen  in  der  Zeichnung  controliren  zu  können. 
Dürer  selbst,  der  immer  das  Höchste  verlangte,  würde  sich  über 
diese  Leistungen  freuen.  In  dieser  Treue  wiedergegeben,  werden 
die  Handzeichnungen  des  Meisters  zum  Gemeingut  der  ganzen 
Kunstwelt  und  eröffnen  nicht  blos  die  Aussicht  auf  reichen  Ge- 
nuss,  sondern  auch  auf  ein  vergleichendes  Studium,  wie  es  so 
tief  eindringend  bis  jetzt  vor  diesen  Werken  nicht  möglich  war. 

Den  Schwerpunkt  dieses  Bandes  bilden  die  72  Zeichnungen 
des  Berliner  Cabinets,  mit  welchen  die  Veröffentlichung  be- 
ginnt. Wie  in  allen  übrigen  Zweigen  des  künstlerischen  Be- 
sitzes hat  Berlin  auch  im  Gebiete  der  Handzeichnungen  alter 
Meister  im  letzten  Decennium  staunenswerthe  Fortschritte  ge- 
macht, besonders  aber  1877  durch  die  Erwerbung  der  Samm- 
lung Posonyi-Hulot  einen  Schatz  an  Dürer-Zeichnungen  erworben, 
der  dem  Berliner  Cabinet  auch  nach  dieser  Seite  fortan  eine 
hervorragende  Bedeutung  sichert.  Mit  strenger  Ausscheidung 
dessen,  was  mit  Unrecht  den  Namen  Dürers  trägt,  hat  der 
Herausgeber  72  Zeichnungen  des  Meisters  hier  vereinigt.  Ich 
will  sogleich  bemerken,  dass  ich  doch  gegen  einige  Blätter  ein 
Bedenken  nicht  unterdrücken  kann.  Das  ist  zunächst  das  unter 
Kr.  45  aufgenommene  Brustbild  eines  jungen  Mannes,  in  Kohle 
gezeichnet,  mit  dem  Monogramm  und  der  Jahreszahl  151 5  ver- 
sehen. Die  Behandlung  ist  trockener  und  mühsamer,  als  wir 
sie  sonst  irgendwo  bei  Dürer  finden,  die  Modellirung  etwas  zu 
knöchern,  was  namentlich  bei  der  Nase  auffällt,  die  Zeichnung 
der  Augen  und  des  Mundes  zu  ängstlich  und  nicht  mit  dem 
freien  Schwünge  geführt,  der  Dürer  eignet.  Vergleicht  man 
damit  sowohl  die  früheren  als  gleichzeitigen  und  späteren  Portraits, 
wie  sie  die  Sammlung  u.  a.  unter  Nr.  5,  6,  10,  46,  53,  64, 
65,  66  bietet,  so  wird  der  grosse  Unterschied  sofort  einleuchten. 
Sodann  habe  ich  ein  Bedenken  wegen  der  unter  Nr.  43  und  44 
mitgetheilten  Landschaften,  Ortenburg,  Ramstein  und  Kalten- 
thal bei  Stuttgart  darstellend.  Ich  bemerke  zunächst,  dass 
Dürer  niemals  die  5  so  zeichnet,  wie  sie  sich  auf  letzterem 
Blatte  findet.  Sie  bildet  hier  zwei  mit  der  Spitze  zusammen- 
stossende  Haken,  die  in  einem  Zuge  hingesetzt  sind,  während 
Dürer  die  5  überall  in  zwei  gesonderten  Ansätzen  so  zeichnet, 
wie  wir  sie  noch  heute  machen.    Auch  ist  die  Schrift  zierlicher 
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und  fliessender,  als  wir  sie  bei  ihm  kennen.  Endlich  aber  sind 
auch  die  Darstellungen  von  Landschaft  und  Gebäuden  in  einer 
fast  weiblich  zarten  Weise  ausgeführt,  wie  wir  sie  ebenfalls 
von  Dürer  nicht  gewohnt  sind.  Man  hat  wohl  an  Hans  Bai- 
dung Grün  erinnert,  allein  die  Zeichnungen  in  seinem  Skizzen- 
buche zu  Karlsruhe  können  sich  mit  diesen  nicht  messen,  so 
dass  also  der  Urheber  noch  zu  ermitteln  bleibt. 

Im  übr.gen  sind  wir  durchweg  auf  bestem  Grund  und 
Boden  und  schöpfen  aus  dem  hier  Gegebenen  reiche  Fülle  von 
Genuss.  Es  möge  daher  gestattet  sein,  nur  Einiges  vom  Be- 
deutendsten herauszuheben.  Nächst  dem  in  der  Albertina  be- 
findlichen Selbstportrait ,  zu  welchem  Dürer  später  die  Notiz 
gefugt  hat,  dass  er  dies  aus  einem  Spiegel  nach  sich  selbst  ge- 
zeichnet habe,  da  er  noch  ein  Kind  gewesen,  finden  wir  hier 
aus  dem  folgenden  Jahre  1485  eine  der  reizendsten  thronenden 
Madonnen  des  fünfzehnten  Jahrhunderts,  ein  staunenswerthes 
Werk  des  vierzehnjährigen  Knaben.  Die  jungfräuliche  Mutter 
mit  dem  Kinde,  die  beiden  auf  Laute  und  Harfe  musicirenden 
Engel  verrathen  in  den  Köpfen,  mehr  noch  im  Gewandwurf 
den  Einfluss  Schongauers  und  Wohlgemuths.  Freier  bewegt 
sich  schon  der  junge  Künstler  in  der  sorgfältig  behandelten 
Federzeichnung  der  drei  Landsknechte  vom  Jahre  148g  und 
noch  lebendiger  in  dem  Ritter  mit  seiner  Dame  zu  Pferde  von 
1496.  Auf  diesem  wie  auf  dem  ersten  Blatte  geben  leichte 
Farbentöne  der  Darstellung  erhöhten  Reiz.  Es  folgt  dann  das 
merkwürdige  Blatt  der  Drahtziehmühle,  ein  landschaftliches 
Aquarell  von  grösster  Kraft  und  malerischer  Wirkung,  die 
durch  Anwendung  von  Deckfarben  erreicht  ist.  Hier  sieht  man 
mit  Erstaunen,  wie  entwickelt  bei  Dürer  schon  das  landschaft- 
liche Gefühl  ist,  so  dass  man  ihn  mit  Recht  als  den  Begründer 
der  modernen  Landschaft  bezeichnen  darf.  Aehnliche  Wirkung 
bei  gleichem  pastosem  Farbenauftrag,  gleicher  Unbefangenheit 
und  realistischer  Schärfe  zeigt  ein  anderes,  unter  Nr.  14  auf- 
genommenes landschaftliches  Aquarell.  Ich  möchte  beide  Dar- 
stellungen in  der  Entstehungszeit  etwas  näher  zusammenrücken 
als  es  hier  geschehen  ist.  Die  technische  Wiedergabe  dieser 
Blätter  ist  meisterhaft,  wenn  auch  in  dem  duftigen  Schmelz  der 
Wirkung  sie  nothwendig  hinter  den  Originalen  zurückbleiben 
müssen. 
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Von  der  Treue  und  dem  Geiste,  welche  Dürer  der  Nach- 
bildung der  Natur  entgegenbringt,  zeugen  die  zahlreichen,  meist 
mit  Kohle  entworfenen  Bildnisse,  deren  hier  eine  ganze  Reihe 
vorhanden  ist.  Sie  sind  von  erstaunlicher  Breite  und  Freiheit 
der  Behandlung  und  bei  Anwendung  der  einfachsten  Mittel 
doch  voll  malerischer  Wirkung  und  grossartiger  Auffassung. 
In  diesen  Werken,  aus  denen  ich  namentlich  die  Bildnisse  seiner 
Mutter  (1514)  und  seiner  Frau  (1521)  hervorhebe,  steht  Dürer 
auf  der  Höhe  der  Meisterschaft.  Namentlich  wird  der  noble  Kopf 
der  Frau  Agnes  für  die,  welche  nach  Pirkheimers  Schmähungen 
am  Charakter  der  wackeren  Frau  gezweifelt  haben,  ein  compe- 
tentes  Zeugniss  vom  Gegentheil  enthalten.  Gewiss  klingt  es 
nicht  unfreundlich,  wenn  Dürer  auf  dem  Blatte  selbst  berichtet, 
dass  sie  einander  27  Jahre  zur  Ehe  gehabt  hätten.  Eine  ganze 
Reihe  prachtvoller  Studien,  im  Ganzen  sechs,  gehören  zum 
Heller 'sehen  Altar,  darunter  Dürers  eigenes  Portrait;  auch  diese 
dürfen  wir  zu  seinen  herrlichsten  Blättern  zählen.  Nicht  minder 
bedeutend  ist  die  gewaltige  Studie  zum  Marcus  auf  der  Doppel- 
tafel der  Münchener  Pinakothek  (Nr.  72),  wozu  noch  unter 
Nr.  89  der  Petrus  aus  der  Sammlung  Mitchell  in  London  kommt; 
wahre  Prachtstücke  mächtiger  Charaktere. 

Von  den  zahlreichen  Entwürfen  zu  Madonnen  und  anderen 
Composilionen  sei  zunächst  auf  die  geistreiche  Federskizze 
(Nr.  27)  zur  Krönung  Mariä  hingewiesen,  wie  sie  im  Holzschnitt- 
werk und  ähnlich  auf  dem  Heller'schen  Altar  sich  findet.  Ein 
originelles  Stück  mittelalterlicher  Symbolik  ist  sodann  Christus 
in  der  Kelter  (Nr.  28),  wo  der  Erlöser  in  der  Kelter  stehend, 
sich  unter  dem  schweren  Querbalken  beugend,  dargestellt  ist, 
während  neben  ihm  die  Madonna  ihn  mitleidsvoll  unterstützt, 
das  Herz  von  sieben  Schwertern  durchbohrt,  unten  aber  Petrus 
im  päpstlichen  Ornat  den  herausströmenden  Wein,  d.  h.  also 
das  Blut  Christi,  in  einem  Kelche  auffängt.  Diesen  Entwurf 
hat  Dürers  Schüler,  Hans  von  Kulmbach,  zu  dem  Altarbild 
verwendet,  welches  man  in  der  Gumbertuskirche  zu  Ansbach 
sieht:  eine  der  gediegensten  Arbeiten  dieses  tüchtigen  Künstlers. 
Dasselbe  Verhältniss  waltet  in  dem  Entwürfe  zu  dem  Tucher'schen 
Flügelaltar  in  St.  Sebald  zu  Nürnberg  (Nr.  31),  mit  der  Jahres- 
zahl 1511  bezeichnet.  Diese  schöne  Composition  gehört  zu  jenen 
Dürer'schen  Werken,  in  welchen  der  Einfluss  italienischer  Kunst 
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sich  aufs  Glücklichste  mit  der  echt  deutschen  Geistesart  des 
Meisters  verbindet.  Die  Madonna  mit  dem  auf  ihrem  Schoosse 
stehenden  Kinde  und  dem  auf  der  Stufe  des  Thrones  sitzenden 
Laute  spielenden  Engel,  ist  wie  eine  Inspiration  Bellinis,  die 
ähnlich  bei  der  Madonna  auf  Tafel  1 6  wiederkehrt.  Die  beiden 
anmuthigen  weiblichen  Heiligen,  die  zur  Seite  stehen,  und  das 
Doppelpaar  grossartiger  männlicher  Gestalten  auf  den  Flügeln 
erinnern  ebenfalls  in  der  freien  Anordnung  und  der  edlen  Auf- 
fassung an  den  venezianischen  Meister,  besonders  ist  die  ehr- 
würdige Gestalt  des  heiligen  Hieronymus  direct  auf  Bellini'sche 
Einflüsse  zurückzufuhren.  Nicht  minder  zeugt  die  zierliche 
Renaissance  des  Thrones  von  italienischen  Studien. 

Es  ist  von  Werth,  solchen  Reminiscenzen  bei  Dürer  nach- 
zugehen, um  so  mehr,  als  dieselben  wohl  zur  Läuterung  und 
Befreiung  seines  Stils  beigetragen  haben,  ohne  jedoch  jemals 
ihn  in  seiner  mächtigen  Eigenart  zu  beirren.  Auf  der  prächtigen 
Federzeichnung  (Nr.  24),  welche  Simson  im  Kampfe  mit  den 
Philistern  darstellt,  im  Hintergrund  wie  er  mit  den  Löwen  kämpft 
und  das  Thor  von  Gaza  fortträgt,  während  in  einer  offenen 
Halle  Delila  ihn  seines  Haupthaares  beraubt,  treten  Renaissance- 
Motive  in  den  bocksfüssigen  Satyrn,  den  ausgelassenen  Putten 
und  der  phantastisch  geschmückten  Säule  mit  dem  Bilde  des 
Mars  aufs  Deutlichste  zu  Tage.  Aber  auch  der  gewaltige  Thurm, 
der  aus  der  Stadt  im  Hintergrunde  anfragt,  ist  in  seiner  Ge- 
sammtform  und  in  seiner  Gliederung  durch  langgestreckte,  oben 
in  Rundbogen  auslaufende  Lisenen  eine  Erinnerung  an  den 
Marcusthurm  zu  Venedig.  Andere  italienische  Eindrücke  nimmt 
man  an  den  architektonischen  Studien  auf  Blatt  13  wahr.  Die 
untere  Halle  zeigt  nicht  blos  in  ihren  doppelten  Arkaden 
italienische  Motive,  sondern  in  dem  eigenthümlichen  nach  oben 
erweiterten  Rauchfang  direct  venezianische  Anklänge,  während 
die  aus  gothischen  und  romanischen  Elementen  gemischte 
Kirchenfassade  mit  ihren  zahlreichen  Säulengalerien  und  den 
abgetreppten  Giebel  ecken  wiederum  nach  Oberitalien  weist. 
Ferner  zeigt  die  merkwürdige  Skizze  mit  dem  Triumphzug  des 
leidenden  Christus  (Nr.  36)  sowohl  in  den  Formen  des  Balda- 
chins als  in  den  Costümen  der  verschiedenartigen,  allen  Ständen 
angehörenden  Personen,  welche  ihn  tragen,  italienische  Eindrücke. 
Noch  merkwürdiger  vielleicht  sind  die  zehn  nebeneinander  ge- 
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stellten  männlichen  Profilköpfe  (Nr.  34),  in  welchen  Dürer  nach 
dem  Vorgange  Lionardos,  und  ohne  Zweifel  unter  dessen  Ein- 
fluss,  die  wunderlichen,  vom  Normalen  bis  tief  in  jede  Art  des 
Fratzenhaften  sich  erstreckenden  physiognomischen  Studien  des 
grossen  Italieners  in  seiner  Weise  aufgenommen  und  weiter 
geführt  hat. 

Die  in  diesem  Falle  stark  anklingende  speculative  und 
grüblerische  Seite  des  Dürer'schen  Genius  kommt  dann  in  seinen 
zahlreichen  tief  eindringenden  wissenschaftlichen  Arbeiten  in 
umfassender  Weise  zur  Geltung.  Dürer  steht  hier  mit  den 
grössten  bahnbrechenden  Geistern  der  Renaissance  in  einer 
Linie,  indem  er,  um  seinen  eigenen  Ausdruck  zu  gebrauchen, 
der  „ohne  allen  Grund  und  allein  aus  einem  täglichen  Brauch 
gelehrten"  Kunstübung,  nach  welcher  „viele  geschickte  Jungen 
also  im  Unverstand  wie  ein  wilder  unbeschnittener  Baum  auf- 
gewachsen", ein  tieferes  wissenschaftliches  Verständniss  zu 
Grunde  legen  wollte.  Daher  seine  Untersuchungen  über  die 
Proportionen  und  die  Perspective,  welchen  Blätter,  wie  die 
nackte  weibliche  Figur  (Nr.  37  und  38)  und  die  männliche 
(Nr.  11),  angehören.  Auch  Nr.  71,  welche  einen  Künstler  mit 
dem  Visirapparat  eine  Laute  zeichnend  darstellt  (Entwurf  zu 
dem  bekannten  Holzschnitt)  gehört  in  diese  Reihe. 

Den  höchsten  Reiz  aber,  die  frischeste  Unmittelbarkeit 
athmen  jene  Blätter,  in  welchen  Dürer  sich  mit  voller  Liebe 
der  Natur  hingiebt.  Nichts  ist  ihm  da  gleichgültig,  allen  Er- 
scheinungen des  Lebens  geht  er  mit  Interesse  nach,  und  nament- 
lich auf  seinen  Reisen  hat  er  stets  sein  Skizzenbüchlein  bei  der 
Hand,  in  welchem  er  die  verschiedensten  Eindrücke  fixirt.  So 
auf  den  Blättern  aus  dem  Skizzenbuch  der  niederländischen 
Reise,  wo  er  nicht  blos  die  Menschen,  sondern  auch  die  Thiere 
mit  wunderbarer  Treue  wiedergiebt;  man  vergleiche  die  Hunde 
auf  Blatt  58  und  die  prachtvollen  Löwen  auf  Blatt  60.  Sogar  wie 
in  Irland  „hinter  Engelland'1  die  Krieger  und  die  Bauern  sich 
tragen,  hat  er  in  einem  unter  Nr.  62  täuschend  wiedergegebenen 
Aquarell  dargestellt.  Grossartig  in  ihrer  Genauigkeit  ist  die 
Studie  nach  jenem  dreiundneunzigjährigen  Mann  in  Antwerpen 
(Nr.  61),  den  er  noch  einmal  in  der  noch  vollkommeneren  Zeich- 
nung der  Albertina  dargestellt  hat,  und  dem  er  für  das  Sitzen 
nach  den  pünktlichen  Aufzeichnungen  seines  Tagebuchs  drei 
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Stüber  gab.  Interessant  endlich  ist  die  Federzeichnung  Nr.  52, 
welche  die  Belagerung  vom  Asberg  durch  Herzog  Ulrich  dar- 
stellt. 

Zu  dieser  prächtigen  Reihenfolge  gesellt  sich  nun  eine 
weitere  Zahl  von  Blättern  aus  englischen  Privatsammlungen,  und 
zwar  Nr.  73  bis  89  aus  der  des  Herrn  Mitchell,  qo  bis  98  bei 
Herrn  John  Malcolm,  99  endlich  bei  Herrn  Locker. 

Dass  diese  Kunstfreunde  ihren  kostbaren  Besitz  auf  längere 
Zeit  behufs  der  Publikation  dem  Berliner  Cabinet  anvertrauten, 
ist  eine  Liberalität,  für  welche  ihnen  der  Dank  aller  Kunst- 
freunde gebührt.  Zu  den  werthvollsten  dieser  Blätter  gehört 
zunächst  aus  der  Sammlung  Malcolm  der  Laute  spielende  Engel 
von  1497,  in  dessen  herber  Grossartigkeit  man  den  Einfluss  der 
Apokalypse,  welche  damals  gerade  Dürer  beschäftigte,  erkennt. 
(Nr.  73.)  Sodann  unter  Nr.  75  die  ausdrucksvolle  Skizze  zu  dem 
Portraitkopf  Landauers  aus  dem  berühmten  von  ihm  gestifteten 
Bilde  der  Dreieinigkeit.  Zwei  köstliche  Entwürfe  zu  Madonnen 
finden  sich  auf  Blatt  76  und  77,  eines  der  reizendsten  Frauen- 
köpfchen auf  Blatt  81,  während  Nr.  78  ein  besonders  liebliches 
Aquarell  der  heiligen  Anna  selbdritt  enthält.  Eine  der  gran- 
diosesten Compositionen  ist  die  Grablegung  auf  Bl.  86,  während 
das  Portrait  von  Lord  Morley  {Nr.  87)  den  Beweis  liefert,  dass 
Dürer  mit  Holbein'scher  Feinheit  auch  solche  vornehme  Er- 
scheinungen wieder  zu  geben  wusste.  Von  der  Studie  zum 
Kopf  des  Petrus  war  schon  oben  die  Rede. 

Aus  der  Sammlung  Malcolm  nenne  ich  zunächst  das  frühe 
Aquarell  vom  Castell  zu  Trient  (Nr.  90),  die  grandiose  Kohlen- 
zeichnung, welche  den  Tod  auf  einer  abgeschundenen  Mähre 
reitend  darstellt  (Blatt  91),  sodann  auf  Blatt  92  zwei  wundervolle 
Studien  nach  einem  nackten  weiblichen  Modell,  welche  Fr. 
Lippmann  jedoch  eher  dem  Hans  Baidung  zuschreiben  möchte. 
Die  Formen  sind  allerdings  üppiger  und  fleischiger,  die  Umrisse 
geschmeidiger  und  schwellender  als  wir  sie  bei  Dürer  anzutreffen 
gewohnt  sind.  Sollte  ihm  indess  wirklich  einmal  ein  so  schönes 
Modell  begegnet  sein,  so  wäre  er  wohl  der  Mann  dazu  gewesen, 
es  so  vollkommen  wiederzugeben. 

Auf  Blatt  93  finden  wir  das  Aquarell  einer  Türkengruppe, 
welche,  wie  Dr.  Janitsch  nachgewiesen  hat,  einem  der  grossen 
Bilder  Gentile  Bellinis,  jetzt  in  der  Akademie  zu  Venedig,  da- 
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raals  in  der  Scuola  di  S.  Giov.  Evangelista,  entlehnt  ist.  Wieder 
ein  neuer  Beweis,  mit  welchem  Interesse  Dürer  namentlich 
solchen  fremdartigen  Erscheinungen  nachging.  Das  folgende 
Blatt  enthält  den  Entwurf  zu  dem  bekannten  Kupferstich, 
welcher  die  von  Engeln  gekrönte  Madonna  darstellt,  Blatt  96 
sodann  einen  der  schönsten  Frauenköpfe,  die  Durer  je  gezeichnet 
hat.  Aus  der  spateren  Zeit  des  Meisters  stammt  die  doppelte  in 
Aquarell  meisterlich  ausgeführte  Studie  nach  einem  Rindsmaul, 
mit  jener  treuen,  realistischen  Sorgfalt  durchgeführt,  welche  der 
grosse  Künstler  allen  Erscheinungen  des  Lebens  entgegenbrachte. 
Das  letzte  Blatt  Nr.  99  endlich  aus  der  Sammlung  Locker  giebt 
als  schönen  Abschluss  einen  Jünglingskopf  von  1503,  mit  grösster 
Feinheit  in  Metallstift  ausgeführt. 

Es  bleibt  nur  übrig  noch  des  Textes  zu  gedenken,  den  der 
Herausgeber  in  streng  wissenschaftlicher  Weise  so  gearbeitet 
hat,  dass  alles  zur  Erklärung  Nothwendige  präcis  und  klar  ge- 
geben ist,  wozu  auch  die  Verweisungen  auf  Thausing  und  Ephrussi 
gehören.  Eine  umfassende  kunstgeschichtliche  Bearbeitung  des 
ganzen  Stoffes  behält  Lippmann  sich  für  den  Zeitpunkt  vor,  wo 
das  begonnene  Werk  zu  einem  gewissen  Abschluss  gelangt  sein 
wird.  Mit  hoher  Befriedigung  wird  jeder  Kunstfreund  die  Nach- 
richt vernehmen,  dass  das  Material  zu  einem  zweiten  Bande  von 
ähnlichem  Umfang  bereits  vorliegt.  So  dürfen  wir  denn,  wenn 
die  Gunst  der  Verhältnisse  und  die  Geneigtheit  der  Vorstande 
und  Besitzer  der  öffentlichen  und  Privatsammlungen  dem  Unter- 
nehmen treu  bleibt,  einem  Werke  von  monumentaler  Bedeutung 
entgegensehen.  Nachdem  der  Herausgeber  und  die  Verlags- 
handlung, sowie  die  technischen  Institute  Berlins  in  diesem 
ersten  Bande  den  glänzenden  Beweis  geliefert  haben,  dass  sie 
Alles  daran  setzen,  um  die  denkbar  höchste  Vollendung  zu  er- 
reichen, wird  gewiss  von  allen  Seiten  sich  ein  Wetteifer  ent- 
falten, zu  dieser  einzig  schönen  Publikation  mitzuwirken.  Zum 
Schluss  sei  nur  noch  darauf  hingewiesen,  dass  die  Ausstattung 
an  vornehmer  Gediegenheit  ihresgleichen  sucht. 
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A  ,  He  Welt  weiss  von  dem  prachtvollen  Grabmal,  welches 
einst  die  Königin  Artemisia  ihrem  Gemahl  in  Halikarnass 
errichten  und  durch  die  berühmtesten  Künstler  mit  Bildwerken 
schmücken  Hess.  Ist  doch  der  Name  des  Gefeierten  dadurch 
unsterblich  geworden,  denn  noch  heute  nennen  wir  jedes  be- 
deutendere Grabdenkmal  ein  Mausoleum.  Das  war  350  Jahre 
vor  unserer  Zeitrechnung-.  Von  einem  anderen  kaum  minder 
grossartigen  Monument  ehelicher  Liebe  möchte  ich  berichten, 
das  vor  350  Jahren,  also  beinahe  zwei  Jahrtausende  nach  jenem, 
vollendet  wurde  und  von  welchem  nur  Wenige  Genaueres 
wissen,  die  Meisten  sogar  wahrscheinlich  nie  gehört  haben. 
Es  war  die  edle  Erzherzogin  Margarethe  von  Oesterreich,  die 
geistvolle  Tochter  Kaiser  Maximilians  L,  welche  ihrem  früh 
verstorbenen  Gemahl  Philibert  II.  von  Savoyen  dieses  Mausoleum 
errichten  Hess,  das  allein  schon  im  Stande  ist,  der  Stifterin 
und  dem  also  Gefeierten  einen  unvergänglichen  Xamen  zu 
sichern.  Ihre  Mutter,  Maria  von  Burgund,  die  einzige  Tochter 
Karls  des  Kühnen,  hatte  bekanntlich  durch  ihre  Heirath  mit 
Maximilian  die  reichen  burgundischen  Erblande  an  das  Haus 
Habsburg  gebracht,  und  so  wurde  die  Prinzessin  am  10.  Januar 
1479  in  Brüssel  (nicht  wie  meistens  angegeben  wird  1480  in 
Gent,  geboren.  Nach  dem  frühen  Tode  ihrer  Mutter  brachte 
man  die  kleine  Margarethe  zur  Erziehung  an  den  französischen 
Hof,  da  die  reiche  Erbin  schon  als  Kind  dem  künftigen  König 
von  Frankreich  zur  Gemahlin  bestimmt  war.  Die  Verlobung 
der  vierjährigen  Erzherzogin  mit  dem  dreizehnjährigen  Bräutigam, 
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dem  nachmaligen  König  Karl  VIII.,  fand  statt ;  allein  die  Ver- 
bindung ward  nicht  vollzogen,  weil  die  französischen  „Staats - 
interessen"  die  Vermählung  des  jungen  Königs  mit  Anna  von 
Bretagne  geboten,  und  Margarethe  ward  1491  ihrem  Vater 
zurückgesandt. 

Als  sie  das  Alter  von  achtzehn  Jahren  kaum  erreicht 
hatte,  verlobte  man  die  Prinzessin  zum  zweiten  Mal  mit  Johann 
von  Kastilien,  dem  Sohne  Ferdinands  und  Isabella  von  Aragonien. 
Bei  der  Ueberfahrt  wurde  das  Schiff,  welches  die  junge  Braut 
trug,  ven  einem  heftigen  Sturme  überfallen,  der  dasselbe  mit 
dem  Untergang  bedrohte.  Es  ist  bezeichnend  für  den  muth- 
vollen  Geist  der  Prinzessin,  dass  sie  mitten  im  Toben  der 
Elemente  sich  selbst  für  den  Fall  ihres  Todes  die  berühmt  ge- 
wordene Grabschrift  verfasste: 

Cy  «ist  Margot,  la  gcntil  »lamoisclle, 
Ou'cust  dcux  marys  et  cy  mourut  pucelle. 

Diesmal  war  der  Himmel  gnädig:  Margarethe  blieb  am  Leben, 
aber  sie  verlor  noch  in  demselben  Jahre  ihren  Gemahl  und 
ebenso  einen  Sohn,  der  kurz  nach  dem  Tode  des  Vaters  ge- 
boren ward.  Als  junge  Wittwe  von  zwanzig  Jahren  kehrte  sie 
zu  ihrem  Vater  zurück,  der  sie  nach  zwei  Jahren  mit  Philibert 
dem  Schönen  von  Savoyen  verlobte.  Aber  auch  jetzt  ver- 
folgte, um  die  Seelengrösse  der  Prinzessin  abermals  auf  die 
Probe  zu  stellen,  das  Missgeschick  die  junge  Frau  mit  einer 
neuen  Prüfung,  denn  ihr  Gemahl  wurde  nach  kaum  dreijähriger 
Ehe  in  voller  Jugendkraft  am  10.  September  1504  durch  einen 
jähen  Tod  hingerafft.  Mit  vierundzwanzig  Jahren  zum  zweiten 
Mal  Wittwe,  scheint  Margarethe  in  frommer  Ergebung  resig- 
nirt  zu  haben,  denn  bis  zu  ihrem  Tode,  der  im  Jahre  1 530  er- 
folgte, betrauerte  sie  ihren  Gemahl  und  widmete  ihr  Leben 
ausschliesslich  den  Künsten  und  Wissenschaften  —  sie  malte 
und  dichtete  selbst  —  der  Erziehung  ihrer  Neffen  und  der 
Verwaltung  des  Staates:  denn  seit  1507  zur  Regentin  der 
Niederlande  ernannt,  führte  sie  die  Regierung  der  ihr  anver- 
trauten Länder  mit  Weisheit,  Milde  und  Kraft,  so  dass  diese 
Provinzen  damals  eine  Epoche  hohen  Aufschwungs  undglänzender 
Blüthe  erlebten. 

Margarethe  hatte  von  ihrem  Vater  eine  warme  Liebe  zu 
den  Künsten  geerbt,  und  wie  Maximilian  durch  sein  herrliches 


Digitized  by  Google 


27  I 


Mausoleum  zu  Innsbruck  sich  ein  unvergängliches  Denkmal  er- 
richtete, so  wurde  sie  durch  hohe  Begeisterung  für  die  Kunst, 
verbunden  mit  edlem  Ruhmsinn  und  treuer  Gattenliebe,  ange- 
trieben, ihrem  Gemahl  und  zugleich  sich  selbst  in  der  Kirche 
zu  Brou  ein  Monument  zu  errichten,  das  unbedenklich  zu  den 
glänzendsten  Schöpfungen  des  gesammten  Mittelalters  und  der 
neueren  Zeiten  gehört.  Die  Kirche  von  Brou  sammt  ihren  drei 
Prachtgräbern  und  der  ganzen  wunderbar  reichen  künstlerischen 
Ausstattung  ist  ausschliesslich  das  Werk  dieser  hochsinnigen  Frau, 
die  es  offenbar  als  eine  ihrer  höchsten  Sorgen  und  wichtigsten 
Lebensaufgaben  betrachtete,  die  Ausführung  dieses  Planes  bis 
in's  Kleinste  zu  überwachen  und  zu  einem  glänzenden  Ende  zu 
führen. 

Es  war  die  Zeit,  wo  das  Mittelalter  bei  uns  zu  Grabe  ge- 
tragen wurde  und  eine  neue  Zeit  heraufzog.  Aber  so  stark 
war  doch  überall  im  Norden  und  so  tief  begründet  die  Kraft 
der  nationalen  Kunst,  dass  sie  kurz  vor  ihrem  Aussterben  noch 
einmal  zu  einem  Wettkampf  mit  der  aus  dem  Süden  herein- 
dringenden Renaissance  sich  aufraffte  und  dass  nicht  selten  das 
glänzende  Abendroth  der  hinschwindenden  alten  Zeit  sich  mit 
der  zarten  Morgenröthe  einer  neuen  Epoche  in  denselben  Denk- 
mälern verbindet.  Zu  diesen  wundersamen  Schöpfungen  gehört 
die  Kirche  von  Brou  mit  ihren  Monumenten.  Schon  Kaiser 
Maximilian,  der  als  letzter  Ritter  das  Mittelalter  abschliesst, 
stand  mit  einem  Fuss  mitten  in  der  Strömung  der  neuen  Zeit. 
Noch  mehr  darf  dies  von  seiner  Tochter  gesagt  werden,  die  mit 
der  jüngeren  damaligen  Generation  vorzugsweise  sympathisirte 
und  sich  vorzüglich  denjenigen  Künstlern  zuwandte,  welche  das 
Evangelium  der  neuen,  aus  Italien  eingedrungenen  Kunst  ver- 
traten. Wir  wissen,  dass  Jacopo  de'  Barbari  bei  ihr  in  hoher 
Gunst  stand,  dass  Bernhard  van  Orley  ihr  Hofmaler  war;  doch 
erfahren  wir  aus  dem  durch  L.  de  Laborde  in  der  Revue 
arch^ologique  VII,  S.  36  ff.  veröffentlichen  Inventar  ihrer  Kunst- 
werke, dass  sie  auch  die  älteren  flandrischen  Meister,  die  durh 
Feinheit  der  Ausführung  und  harmonische  Pracht  des  Colorits 
glänzen,  wohl  zu  schützen  wusste.  Besass  sie  doch  Gemälde 
von  Jan  van  Eyck,  Rogier  van  der  Weyden,  Hans  Memling, 
Dirick  Bouts,  aber  auch  von  Mabuse  und  Coxcie.  Der  Farben- 
schmelz dieser  Niederländer  mochte  ihr  Auge  wohl  verwöhnt 
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haben,  denn  wahrscheinlich  hängt  es  mit  dieser  Vorliebe  zu- 
sammen, wenn  ihr  die  herbe,  strenge  Kunst  Dürers  weniger 
sympathisch  war,  wie  er  denn  selbst  im  Tagebuch  seiner  nieder- 
ländischen Reise  treuherzig  berichtet,  sein  Portrait  Kaiser 
Maximilians  habe  ihr  so  sehr  missfallen,  dass  er  nicht  gewagt 
habe,  es  ihr  zum  Geschenk  anzubieten.  Geradezu  schmerzlich 
berührt  uns  dann  am  Ende  seines  Tagebuches,  wenn  er  klagt, 
Frau  Margarethe  habe  ihm  für  Alles,  was  er  ihr  geschenkt 
und  gemacht  habe,  nichts  gegeben.  Ja,  wie  er  sie  bittet,  ihm 
das  Skizzenbuch  von  Jacopo  de'  Barbari,  über  das  er  sehr 
entzückt  ist,  zu  schenken,  schlägt  sie  ihm  auch  diesen  Wunsch 
ab,  indem  sie  es  ihrem  Hofmaler  Bernhard  van  Orley  zugesagt 
habe.  Das  Alles  sind  Züge,  die  wir  uns  nur  erklären  können, 
wenn  wir  annehmen,  dass  Dürers  Richtung  der  an  die  ge- 
schmeidige Feinheit  niederländischer  Kunst  gewöhnten  Fürstin 
nicht  recht  zugesagt  habe. 

Wenden  wir  uns  nun  zur  Betrachtung  der  durch  sie  in 's 
Leben  gerufenen  Monumente  von  Brou,  so  treffen  wir  eins  der 
bedeutendsten  Beispiele  jener  Mischung  künstlerischer  An- 
schauungen, die  bei  uns  im  ganzen  Norden  den  Beginn  des 
sechzehnten .  Jahrhunderts  bezeichnet.  Denn  in  den  grossen 
Constructionen  und  in  der  gesammten  Formgebung  steht  die 
Architektur  noch  auf  dem  Boden  des  Mittelalters  und  bedient 
sich  ausschliesslich  der  üppigen  Gestaltungen  des  spätgothischen 
Stiles,  während  für  einzelne  Prachtstücke,  seien  es  Grabmäler 
oder  Altäre,  Schnitzwerke,  Glasgemälde  oder  Bodenfliesen,  der 
neue  Stil  der  Renaissance  mit  seiner  feinen  Eleganz  in  An- 
spruch genommen  wird.  Dies  ist  durchaus,  wie  wir  finden 
werden,  die  Signatur  der  Monumente  von  Brou.  Der  Stil  der 
Kirche  und  der  Grabmäler  trägt  im  Wesentlichen  das  Gepräge 
der  spätgothischen  Kunst  und  zwar  jener  Entwickelung  des 
Stiles,  welche  die  Franzosen  Flamboyant  nennen.  Das  Be- 
zeichnende für  ihn  ist  die  völlige  Auflösung  der  structiven 
Grundformen  in  ein  überaus  glänzendes  decoratives  Spiel,  das 
offenbar  mit  den  malerischen  Tendenzen  der  Zeit  zusammen- 
hängt. Denn  nachdem  die  Brüder  van  Eyck  in  Flandern  die 
Entwickelung  der  Malerei  zu  einer  staunenswerthen  Höhe  ge- 
führt hatten,  wurde  sie  die  herrschende,  tonangebende  Kunst, 
mit  welcher  nicht  blos  die  gleichzeitige  Plastik,  sondern  selbst 
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die  Architektur  in  malerischen  Effecten  zu  wetteifern  sich  an- 
schickte. Während  aber  diese  späteste  Umgestaltung  der  go- 
thischen  Architektur  bei  uns  in  Deutschland  zwar  wohl  statt- 
liche Räume  und  kühne  Constructionen  hervorbringt,  denen  in 
der  Durchbildung  aber  meistens  eine  gewisse  spiessbürgerliche 
Nüchternheit  anhaftet,  finden  wir  gerade  in  Frankreich  an 
manchen  dieser  Monumente,  z.  B.  der  Kirche  St,  Maclou  zu 
Rouen,  dem  Lettner  in  St.  Madeleine  zu  Troyes,  dem  Portikus 
und  Chor  der  Kathedrale  zu  Albi,  eine  überströmende  Kraft 
decorativer  Kunst,  die  mit  ihrer  phantasievollen  Ueppigkeit 
einen  hochpoetischen  Eindruck  macht.  Solcher  Art  ist  auch 
die  Kirche  in  Brou,  und  zwar  gehört  sie  zu  den  feinsten  und 
elegantesten  dieser  Werke  und  theilt  mit  den  anderen  in  hohem 
Grade  den  Reiz  einer  Kunst,  die  man  aristokratisch  nennen 
darf,  während  unsere  Spätgothik  in  Deutschland,  wie  gesagt, 
durchgängig  einen  mehr  bürgerlichen,  ja  selbst  hausbackenen 
Charakter  besitzt. 

Mit  diesen  Grundelementen  gothischer  Kunst,  welche  im 
Wesentlichen  die  Denkmale  von  Brou  beherrschen,  verbindet 
sich  nun  bei  gewissen  Einzelheiten  die  Formenwelt  der  Re- 
naissance, und  zwar  finden  wir  sie  nicht  blos  in  den  nackten 
Genien,  welche  allen  drei  Grabmälern  beigegeben  sind,  sowie 
in  dem  Gewandstil  der  Hauptfiguren,  sondern  auch  in  der  ar- 
chitektonischen Durchführung,  wo  in  manchen  Ornamenten  wie 
in  der  Vorliebe  für  den  Rundbogen  sich  der  Uebergang  zu 
einer  neuen  Zeit  ankündigt.  Am  deutlichsten  spricht  sich  die- 
selbe, wie  wir  sehen  werden,  in  den  Holzschnitzereien  der  Chor- 
stühle, den  Glasgemälden  und  den  Bodenfliesen  aus.  Dieses 
Einmischen  einer  neuen  Kunstweise  in  die  Formenwelt  der 
Gothik,  weit  entfernt  den  Eindruck  von  Unreinheit  des  Stiles 
zu  machen,  verleiht  vielmehr  den  Monumenten  bei  ihrer  stark 
ausgesprochenen  decorativen  Tendenz  den  Reiz  einer  ge- 
schmeidigen Anmuth.  Man  darf  dabei  vielleicht  an  jene  Werke 
der  attischen  Baukunst  erinnern,  wo,  wie  am  Parthenon,  dem 
Theseustempel  und  den  Propyläen,  der  dorische  Stil  durch  Bei- 
mischung einzelner  ionischer  Elemente  eine  besondere  Ver- 
feinerung erfährt. 

Doch  es  ist  Zeit,  zur  Einzelbetrachtung  überzugehen.  Ich 
lade  daher  den  freundlichen  Leser  ein,  sich  mit  mir  nach  der 
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kleinen  Stadt  Bourg  en  Bresse  zu  begeben.  Der  freundliche 
Ort,  zwischen  Besancon  und  Lyon  an  der  Eisenbahn  gelegen, 
in  der  fruchtbaren,  landschaftlich  unbedeutenden,  aber  durch 
ihre  Ueppigkeit,  besonders  ihr  Geflügel,  berühmten  Provinz  der 
Bresse,  würde  wenig  Anziehungskraft  haben,  wenn  sich  nicht 
in  seinem  südlich  gelegenen  Vororte  Brou  jenes  berühmte 
Monument  fürstlicher  Kunstliebe  befände.  An  dieser  Stelle 
hatte  im  Anfang  des  zehnten  Jahrhunderts  Bischof  Gerhard  von 
Macon  eine  Einsiedelei  gegründet,  in  welcher  der  fromme 
Mann  im  Geruch  der  Heiligkeit  gestorben  war.  Später  wurde 
dort  ein  Priorat  gestiftet,  welches  im  Lauf  der  Zeit  zur  Pfarre 
für  das  benachbarte  Bourg  erhoben  ward.  Dies  Verhältnis» 
dauerte  bis  zum  Jahre  1506,  wo  Margarethe  von  Oesterreich 
vom  Papst  Julius  II.  sich  eine  Bulle  erwirkte,  welche  ihr  die 
Erbauung  einer  Kirche  und  eines  Augustinerklosters  zu  Ehren 
des  heiligen  Nikolaus  von  Tolentino  gestattete.  Veranlasst  zu 
dieser  Stiftung  wurde  sie  durch  ein  Gelübde,  welches  ihre 
Schwiegermutter  Margarethe  von  Bourbon,  die  Enkelin  des 
Johann  ohne  Furcht  von  Burgund,  abgelegt  hatte,  als  ihr  Ge- 
mahl Philipp  II.  von  Savoyen  auf  der  Jagd  bei  Pont  d'Ain, 
unweit  Brou,  das  Unglück  gehabt  hatte,  einen  Ann  zu  brechen. 
Der  Herzog  wurde  geheilt,  aber  seine  Gemahlin  starb,  ehe  sie  ihr 
Gelübde  erfüllen  konnte.  Erst  ihre  Schwiegertochter  Margarethe 
von  Oesterreich,  nachdem  das  Schicksal  sie  so  grausam  ge- 
troffen hatte,  nahm  jenes  Gelübde  wieder  auf  und  beschloss, 
an  jener  geweihten  Stätte  zugleich  ein  Denkmal  ihrer  Frömmig- 
keit und  ihrer  Trauer  um  den  geliebten  Gemahl  zu  errichten. 
Wir  sind  durch  neuere  archivalische  Veröffentlichungen  über 
die  Entstehung  dieses  bedeutenden  Monumentes  auf's  Genaueste 
unterrichtet.  Wir  wissen,  das  man  zuerst  mit  dem  Bau  des 
Klosters  für  die  Augustinermönche  begann,  an  welchem  schon 
im  Sommer  1505  mehrere  Maurermeister  aus  Bourg  beschäftigt 
waren;  dass  man  damit  ein  Wohngebäude  für  die  Fürsten  ver- 
band; dass  am  27.  August  1506  die  Erzherzogin  selbst  im  Bei- 
sein des  Gouverneurs  der  Provinz  und  einer  angesehenen  Ver- 
sammlung den  Grundstein  zur  Kirche  legte,  und  dass  diese  dann 
sammt  ihren  Denkmälern  in  einem  Zeitraum  von  beinahe  dreissig 
Jahren  vollendet  wurde.  Auf  das  Einzelne,  namentlich  soweit  es 
die  Künstlergeschichte  betrifft,  komme  ich  später  noch  zurück. 
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Wenn  wir  die  Hauptstrasse  durch  die  südliche  Vorstadt 
von  Bourg  verfolgen,  so  steigt  in  einer  Entfernung  von  einer 
kleinen  halben  Stunde  die  stattliche  Kirche,  durch  einen 
weiten  Rasenplatz  von  der  Strasse  getrennt,  südwärts  von 
den  Klostergebäuden  begleitet,  vor  uns  auf.  (S.  Illustr.  S.  27^.) 
Beim  ersten  Blick  sieht  man,  dass  es  ein  Bau  der  spätesten 
Gothik  ist.  der  in  seinen  mehr  breiten  als  hochstrebenden 
Verhältnissen  die  Richtung  einer  neuen  Zeit  verräth. 
Immerhin  wirkt  das  Ganze  mit  seinem  hohen  Mittelschiff  und 
weit  herausspringenden  Querarmen,  seinen  niedrigen  Seiten- 
schiffen, dem  polygonen  Chor  und  dem  kräftigen  Glocken- 
thurm, der  sich  neben  letzterem  erhebt,  überaus  be- 
deutend. Die  Durchführung  in  einem  trefflichen  hellen  Kalk- 
stein lässt  an  Feinheit  und  Schärfe  nichts  /u  wünschen  übrig 
und  die  malerische  Wirkung  ist  von  bestechendem  Reiz.  Ihre 
Haupteffecte  Concentrin«!  sich  an  der  prächtigen  Giebelwand 
des  nördlichen  Ouerschiffes.  mehr  aber  noch  an  der  westlichen 
Hauptfassade.  Reich  decorirte  Strebepfeiler  schliessen  dieselbe 
ein,  ein  üppiges  Portal  mit  doppelter  ( leftnung  und  reich  ge- 
schmücktem Bogenfeld  umspannt  die  ganze  Breite  des  Mittel- 
schiffs: doppelte  Galerien  von  durchbrochenen  Maasswerken 
markiren  die  Hauptgeschosse,  und  drei  gruppirte  Spitzbogen- 
fenster, von  denen  die  beiden  seitlichen  jedoch  geblendet  sind, 
beleben  mit  ihren  zierlichen  Pfosten  und  Pässen  das  Haupt- 
geschoss,  über  welchem  ein  ebenso  reich  decorirter  Giebel 
aufragt. 

Die  architektonische  Kritik  stösst  hier  auf  manche  Wunder- 
lichkeit; die  Bogensegmente,  welche  den  Giebel  begrenzen,  die 
Bogendreiecke,  welche  mit  ihren  Fischblasenfüllungen  die  mittlen; 
Rosette  umgeben,  die  seltsam  auf  Consolen  gleichsam  ange- 
hefteten. Fialen  sind  Zeugen  jener  willkürlichen  Formenspiele, 
welche  die  Auflösung  mittelalterlicher  Kunst  verrathen.  Söhnt 
indess  mit  all  diesen  Wunderlichkeiten  die  überströmende  Fülle 
phantasiereicher  Durchbildung  aus,  so  kann  den  Seitentheilen 
der  Fassade  der  Vorwurf  entschiedener  Hässlichkeit  nicht  er- 
spart werden:  die  gebrochenen  inneren  Giebel,  die  bizarren 
halbirten  oberen  Fenster,  die  unschöne  Verbindung  in  den 
Strebebögen  des  Mittelschiffes,  das  Alles  ist  ebenso  barock  wie 
geschmacklos.    Und  doch  muss  man  wenigstens  vor  der  Fhr- 
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lichkeit  des  Architekten  Respect  haben,  der  uns  in  der  An- 
ordnung der  Fassade  Anlage  und  Aufbau  seines  Langhauses 


Fusade  der  Kirr  he  »ort  Urou.    (Aut  Weitirmann«  I1lu«tr.  d.  Monatsheften.) 

deutlich  verräth,  denn  wir  erkennen  sofort,  dass  jederseits  zwei 
niedrige  Seitenschiffe,  die  unter  einem  gemeinsamen  Zeltdach 
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liegen,  das  doppelt  so  hohe  Mittelschiff  begleiten.  Ein  Italiener 
wäre  in  solchem  Falle  gewiss  minder  ehrlich  gewesen  und  hätte 
wahrscheinlich  eine  harmonischere  Fassade  componirt,  die  aber 
dann  nur  einen  decorativen  Werth  als  Coulisse  gehabt  haben 
würde. 

Noch  eins  ist  hier  vorweg  zu  betonen :  die  fast  beispiellose 
Vollendung  der  technischen  Arbeit,  wie  sie  an  den  Maasswerken 
der  Fenster,  der  Decoration  der  Strebepfeiler,  vor  Allem  an 
dem  reichen  Schmuck  des  Portals  zu  Tage  tritt.  Hier  ist  Alles 
in  einer  staunenswerthen,  ja  fast  unglaublichen  Virtuosität  des 
Meisseis  ausgeführt.  Am  bewundernswürdigsten  erscheinen  die 
völlig  frei  gearbeiteten  Ornamente  in  den  Hohlkehlen  des 
Portals  und  des  Hauptgesimses,  welche  immer  wieder  die  ver- 
bundenen Namenschiffren  Philiberts  und  Margarethens  in 
reichen  Verschlingungen  wiederholen.  Man  muss  annehmen, 
dass  der  zum  Bau  verwendete  Stein,  der  unweit  Brou  gebrochen 
wird,  weich  genug  ist,  um  ihn  mit  dem  Messer  schneiden  zu 
können,  aber  selbst  dann  bleibt  die  Arbeit  immer  noch  Staunens- 
werth. 

Dieses  Portal  ist  dem  Patron  der  Kirche  gewidmet  und 
trägt  daher  am  Mittelpfeiler  die  Statue  des  heiligen  Nikolaus 
von  Tolentino,  welchem  in  den  beiden  Seitenwänden  des 
Portals  die  Apostel  Petrus  und  Paulus  entsprechen,  während 
auf  dem  phantastisch  geschweiften  Bogen,  der  den  Portalbau 
bekrönt,  der  Patron  von  Burgund,  St.  Andreas,  mit  seinem 
schrägen  Kreuze  aufragt.  Nun  bleibt  noch  die  grosse  Fläche 
des  Tympanons  oder  Bogenfeldes.  Diese  ist  durch  Maasswerk 
gegliedert,  welches  in  geistreichster  Weise  sich  zu  drei  Balda- 
chinen ausbildet.  Unter  diesen  sieht  man  in  der  Mitte 
Christus  als  Schmerzensmann  mit  der  Dornenkrone,  zu  beiden 
Seiten  knieend  das  herzogliche  Paar,  das  durch  seine  Schutz- 
heiligen empfohlen  wird.  Die  vier  Nebenfelder  sind  von 
reizenden  wappenhaltenden  Engeln  ausgefüllt,  deren  kecke  und 
graziöse  Bewegungen  den  Geist  der  Renaissance  verrathen. 
Die  ganze  Composition  rührt  ohne  Frage  von  der  Hand  eines 
bedeutenden  Meisters,  die  Ausführung  aber  ist  Mittelgut,  nur 
die  beiden  Portraitfiguren  von  anerkennenswerther  Tüchtigkeit. 
Das  nördliche  Querschiffportal,  jetzt  vermauert,  ist  dem  heiligen 
Augustin,  das  südliche,  die  Verbindung  mit  den  Klostergebäuden 
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herstellend,  der  heiligen  Monika  gewidmet,  deren  tüchtig  ge- 
arbeitete Statue  den  Mittelpfeiler  schmückt.  Noch  eine  Be- 
merkung, um  die  ausgesuchte  Feinheit  der  Arbeit  an  dieser 
prächtigen  Kirche  zu  charakterisiren :  an  jedem  Strebepfeiler 
sieht  man  in  dem  Hauptfelde  eine  Nische  mit  einem  überaus 
graziös  gearbeiteten  Baldachin,  darunter  eine  Console,  die  auf  s 
Zierlichste  von  zwei  schwebenden  Engeln  getragen  wird.  Ge- 
danke und  Form  gehören  bereits  der  Renaissance. 

Ehe  wir  in  die  Kirche  eintreten,  werfen  wir  noch  einen 
Blick  in  die  Klostergebäude,  die  jetzt  ein  Seminar  beherbergen. 
Der  Kern  derselben  ist  im  Wesentlichen  unberührt  geblieben 
und  zeugt  bei  aller  Schlichtheit  der  Ausführung  von  einer 
Stattlichkeit  der  Anlage,  die  an  die  grossen  Klosterconvente 
Italiens  erinnert.  Nicht  weniger  als  drei  grosse  Höfe  mit  theils 
rundbogigen,  theils  spitzbogigen,  auf  Säulen  ruhenden  Arkaden 
bilden  den  Mittelpunkt  der  ausgedehnten  Gebäude.  Im  zweiten 
Geschoss  wiederholen  sich  die  Arkaden  mit  ähnlichem  Wechsel 
der  Formen.  Nur  im  dritten  Hofe  ist  Alles  rundbogig.  Ein 
kleines  Wappenschild  im  zweiten  Kreuzgange  ist  noch  gothisch 
behandelt,  aber  mit  antiker  Blatt  welle  (Eierstab)  eingerahmt. 
So  reichen  auch  hier  Mittelalter  und  Renaissance  sich  die  Hand. 

Ehe  wir  durch  das  Portal  des  südlichen  Querschiffes  ein- 
treten, beachten  wir  noch  den  Glockenthurm,  der  sich  hier  er- 
hebt. Ursprünglich  war  er  in  Form  einer  Krone  abgeschlossen, 
welche  eine  achteckige  Kuppel  bildete.  Als  dieselbe  im 
Jahre  1659  wegen  Baufälligkeit  abgetragen  werden  musste,  er- 
hielt der  Thurm  eine  in  Holz  construirte  achteckige  Spitze,  die 
aber  1793  im  Wahnsinn  der  Gleichmacherei  abgerissen  wurde. 
Jetzt  schliesst  der  Thurm  mit  einer  Plattform,  die  von  einer 
durchbrochenen  Maasswerkgalerie  mit  Fialen  auf  den  Ecken 
und  in  der  Mitte  jeder  Seite  ein^efasst  wird. 

Und  nun  endlich  treten  wir  ein,  und  es  umfangt  uns  ein 
Raum,  der  bei  stattlichen  Dimensionen  durch  die  Schönheit  der 
mehr  breiten  als  hohen  Verhältnisse  fesselt.  (S.  Illustration 
S.  285.)  Maassvoll,  mehr  an  romanische  als  an  gothische  Bauten 
erinnernd,  ist  die  Höhe  des  Mittelschiffs,  welches  mit  dem  gleich 
hohen  Querschiff  die  Kreuzform  kräftig  betont.  Chor  und 
Langhaus  haben  fast  die  gleiche  Länge  und  werden  durch  das 
weit  ausladende  Querschiff  und  einen  der  prachtvollsten  Lettner 
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getrennt.  Das  Langhaus  ist  fünfschiff  ig,  aber  die  Breitenver- 
hältnisse sind  so  glücklich  abgestuft,  dass  bei  einer  Mittelschiff- 
weite von  36  Fuss  die  inneren  Seitenschiffe  die  Hälfte  und  die 
äusseren,  zu  Kapellen  abgetheilten  wieder  etwas  mehr  als  die 
Hälfte  von  jenen,  nämlich  8  Fuss  messen.  Die  Achsenweite 
der  Arkaden  bewegt  sich  wiederum  in  einem  mittleren  Maasse 
von  24  Fuss,  so  dass  also  die  Grundzahl  dieser  Verhältnisse 
das  Klaftermaass  (6  Fuss)  ist  und  wir  folgende  Skala  er- 
halten: 6,  4,  3,  i»/3- 

Der  Chor,  fünfseitig  aus  dem  Zehneck  geschlossen,  wird 
durch  Seitenwände  von  den  umgebenden  Räumen  getrennt: 
neben  ihm  zu  beiden  Seiten  ist  eine  Anzahl  von  Räumen 
gruppirt,  welche  man  als  Fortsetzung  der  Seitenschiffe  be- 
trachten kann,  die  aber  wegen  der  eigenthümlichen  und  com- 
plicirten  Anforderungen  eine  Eintheilung  erhalten  haben,  die 
ebenso  einzig  in  ihrer  Art  dasteht,  wie  sie  der  F.rfindungsgabe 
des  Architekten  das  glänzendste  Zeugniss  ausstellt.  Auf  der 
Südseite  nämlich  musste  die  Sakristei  sammt  dem  Glockenthurm  r 
sowie  eine  directe  Verbindung  mit  dem  anstossenden  Kloster 
angeordnet  werden.  Es  blieb  dann  an  der  Ostseite  des  Quer- 
schiffes ein  schöner  grosser  Raum  für  die  Kapelle  der  sieben 
Schmerzen  Maria.  Ihr  entspricht  am  nördlichen  Querschiff  die 
Kapelle  der  Familie  Gorrevod,  der  um  ihrer  besonderen  Ver- 
dienste willen  die  Auszeichnung  einer  eigenen  Kapelle  zu  theil 
wurde.  Am  östlichen  Ende  dieser  Seite  befindet  sich  die 
Kapelle  der  heiligen  Jungfrau,  durch  besonders  edle  Ausstattung 
und  einen  der  prachtvollsten  Altäre  ausgezeichnet.  Zwischen 
diesen  beiden  Kapellen  ist  in  äusserst  geschickter  Weise  ein 
kleinerer  Raum  als  Oratorium  für  die  Erzherzogin  eingerichtet. 
Man  hat  daher  hier  nicht  nur  einen  Kamin  angebracht,  sondern 
auch  eine  schräge  Arkade  in  die  trennende  Querwand  einge- 
schnitten, welche  der  an  ihrem  Betpult  knieenden  Prinzessin 
den  Blick  auf  den  Marienaltar  und  selbst  auf  den  hohen  Chor 
gestattete.  In  Verbindung  mit  diesem  Räume  ist  eine  Treppe 
angebracht,  welche  zu  einem  ähnlich  eingerichteten  oberen 
Oratorium  hinaufführt.  Eine  Empore  nämlich  ist  zu  beiden 
Seiten  des  Chores  angeordnet  und  durch  Galerien  verbunden, 
welche  über  den  Arkaden  des  Mittelschiffes  sich  fortsetzen. 
Die  Art,  wie  diese  Galerie  neben  dem  Oratorium  auf  einer 
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Consolenstellung  übereck  weitergeführt  ist,  gehört  in  ihrer  geist- 
vollen Anordnung  und  graziösen  Durchführung  zum  Schönsten, 
was  wir  von  solchen  Constructionen  kennen.  Ich  theile  sie 
daher  in  Abbildung  mit.    (S.  Illustr.  S.  281.) 

Das  Gesagte  wird  schon  hinreichen,  um  einen  Begriff  von 
der  ganz  besonderen  und  eigenartigen  Bedeutung  dieses  Baues 
zu  geben.  Werfen  wir  nun  aber,  etwa  im  Mittelschiff  stehend, 
einen  Blick  auf  das  Ganze,  lassen  wir  es  unmittelbar  ohne 
weitere  Reflexionen  auf  uns  wirken,  so  ist  der  Eindruck  ein 
wahrhaft  bezaubernder.  Ueber  die  wie  mit  Brabanter  Spitzen 
besetzten  und  mit  einer  durchbrochenen  Maasswerkgalerie  be- 
krönten Arkaden  des  Lettners  dringt  unser  Blick  bis  zu  den 
schlanken  Fenstern  des  Chorschlusses  empor,  die  mit  ihren 
prachtvollen  Glasmalereien  einen  mystischen  Glanz  über  das 
Allerheiligste  verbreiten.  Wohin  wir  schauen,  überall  fesselt 
uns  eine  künstlerische  Vollendung  der  Arbeit,  wie  sie  nur  selten 
in  den  Werken  der  Spätzeit  des  Mittelalters  auftritt.  Das 
feinste  architektonische  Leben  pulsirt  in  den  mannigfachen  Gliede- 
rungen der  Pfeiler  mit  ihren  Bündeldiensten,  ihren  unendlich 
fein  abgestuften  Sockeln  und  dem  ebenso  kraftvollen  wie 
glänzenden  Leben,  das  sich  in  den  Arkaden  und  den  Gewölb- 
rippen aus  dem  Kern  der  Pfeiler  ohne  Kapitälvermittelung 
elastisch  emporringt.  Alle  Gewölbe  aber  in  dem  ganzen  Bau 
sind  in  den  elegantesten  Sternmustern  mit  zahlreichen  pracht- 
vollen, durchbrochen  gearbeiteten  Schlussteinen  durchgeführt. 
In  der  Capelle  der  heiligen  Jungfrau  sind  diese  sogar  aufs 
Glänzendste  mit  Gold  und  Farbenschmuck  bekleidet.  Nicht 
minder  reich  sind  die  Fenster  des  ganzen  Baues  gearbeitet, 
mit  Maasswerken  des  üppigsten  Flamboyantstils  ausgestattet  und 
im  Chor  noch  mit  Galerien  durchbrochen.  Am  bewunderns- 
werthesten  wieder  sind  alle  jene  besonderen  Feinheiten,  welche 
weit  über  die  Linie  des  sonst  selbst  in  den  besten  Bauten  An- 
getroffenen hinausgehen,  jene  Decorationen,  wie  sie  der  Chor 
und  die  Mariencapelle  bietet,  wo  namentlich  in  den  Hohlkehlen 
der  Gesimse  ganz  durchbrochen  gearbeitete  Laub-  und  Blumen- 
büschsel  den  Betrachtenden  in  Staunen  setzen.  Es  ist,  als  ob 
ein  besonders  liebevolles  und  kunstverständiges  Auge  in  allen 
Punkten  die  Ausführung  dieses  wunderbaren  Werkes  überwacht 
hätte.    Ganz  ungemein  oft  kehren  die  verschlungenen  Namens- 
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züge  des  herzoglichen  Paares  wieder,  besonders  aber  sieht  man 
im  Hauptgesims  des  Chores  die  hochsinnige  Devise  der  edlen 
Fürstin:  „Fortune  infortune  fort  une",  die  man  wohl  am  besten 
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Galerie  au»  dor  Kirche  von  riroti.    (An»  We*termann*  IDuBtr.  d.  Monatsheften,) 

so  erklärt:  Das  Geschick  verfolgt  eine  (Dame)  sehr  mit  Miss- 
geschick. Wenn  man  alle  diese  kostlichen  Ornamente  auf- 
merksam betrachtet,  so  glaubt  man  eher  die  wunderbar  feine 
Arbeit  von  Goldschmieden  als  von  Steinmetzen  zu  sehen. 
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Und  nun  treten  wir  durch  die  Prachtpforte  des  Lettners, 
der  für  sich  wieder  ein  Meisterstück  ausgesuchter  decorativer 
Kunst  ist,  in  den  Chor,  in  dessen  weihevollem  Räume  sich  wie 
in  einem  Sanctuarium  das  Höchste  vereint  findet,  was  dieser 
edle  Tempel  umschliesst:  die  drei  fürstlichen  Grabdenkmale. 
Zuvor  aber  noch  eine  Bemerkung  über  verschiedene  decorative 
Holzarbeiten  der  Kirche.  Zunächst  kommt  hier  das  alte  jetzt  im 
Seitenschiff  stehende  Singepult  des  Chores  in  Betracht,  eine  derbe, 
tüchtige  Arbeit,  im  wesentlichen  noch  gothisch  in  Anlage  und 
Ausführung,  doch  untermischt  mit  einigen  Renaissanceformen. 
Sodann  die  Pforte  des  Lettners,  ein  Werk  desselben  gemischten 
Stils,  besonders  unten  mit  hübschen  Renaissanceornamenten, 
namentlich  energisch  gearbeiteten  Köpfen  in  Medaillons.  Oben 
öffnet  sich  das  Thor  zu  einem  durchbrochenen  Gitter,  dessen 
elegant  geschnitzte  Stabe  wiederum  starke  Anklänge  an  den 
neuen  Stil  verrathen,  während  das  oberste  Feld  wieder  mit 
reizend  erfundenen  ganz  durchbrochenen  gothischen  Fischblasen- 
mustern decorirt  ist.  Diese  Thür  trägt  die  Jahreszahl  1533, 
welches  ungefähr  das  Vollendungsdatum  der  Kirche  ist. 

Vor  allem  aber  verdienen  die  Chorstühle,  welche  in  zwei 
Reihen  auf  jeder  Seite  die  ganz«;  Seitenwand  einnehmen,  unsere 
höchste  Beachtung,  denn  sie  gehören  unbedingt  zum  Pracht- 
vollsten und  Schönsten,  was  die  Holzschnitzerei  jener  Epoche 
hervorgebracht  hat.  Von  den  Misericordien  und  den  Arm- 
lehnen der  Stühle  bis  zu  den  üppig  entwickelten  Baldachinen 
ist  Alles  mit  dem  zierlichsten  Ornament  und  der  reichsten 
figürlichen  Arbeit  bedeckt.  Namentlich  sind  die  Seitenwangen 
und  die  Rücklehnen  förmlich  übersponnen  mit  den  feinsten,  zum 
Theil  filigranartig  durchbrochenen  Schmuckwerken.  Die  Spät- 
gothik  mit  ihren  geschweiften  Bögen,  ihren  unendlich  reich 
gegliederten  Pfeilern,  ihren  Strebesystemen  und  Maasswerken 
spielt  dabei  die  Hauptrolle;  aber  sie  lässt  namentlich  in  den 
oberen  Krönungen  der  Baldachine  mit  ihren  geschwungenen 
Laub voluten,  den  Acanthusblättern  und  den  Pflanzensäulchen 
auch  die  Frührenaissance  zu  Worte  kommen.  So  entsteht 
wieder  jenes  reizende  Formengemisch,  das  von  der  Phantasie- 
fülle jener  Zeit  beredtes  Zeugniss  ablegt.  Unermesslich  reich 
ist  sodann  der  figürliche  Schmuck,  an  der  rechten  Seite  dem 
Alten,  an  der  Linken  dem  Xeuen  Testament  entnommen,  und 


Digitized  by  Google 


zwar  vierundzwanzig  Propheten  und  Patriarchen,  welchen  die- 
selbe Zahl  von  Gestalten  des  Neuen  Testamentes  entspricht ; 
dazu  gesellen  sich  einzelne  lebendig  componirte  Scenen  aus 
dem  Alten  Testament  und  aus  dem  Leben  Christi.  Die 
Technik  aller  dieser  Werke  ist  von  der  höchsten  Gediegen- 
heit und  von  köstlichem  Reiz  in  der  Wirkung.  An  den 
Misericordien  und  sonstigen  untergeordneten  Stellen  ergeht 
sich  wie  gewöhnlich  die  Kunst  in  allerlei  grotesken  und 
phantastischen  Scenen,  voll  von  jenem  derben  Humor,  wie 
man  ihn  bei  Rabelais  antrifft.  Noch  war  die  Zeit  naiv  genug, 
selbst  in  der  Kirche  die  Satire  gegen  Geistlichkeit  und  Mönchs- 
thum zu  ertragen. 

Und  nun  endlich  die  Grabdenkmäler!  Auch  hier  waltet 
wieder  der  Geist  jener  Kunst,  die  sich  nirgends  mit  einer 
Schablone  begnügt,  sondern  in  der  unbegrenzten  Tiefe  und 
Kraft  der  Phantasie  jedes  Einzelne  selbständig  gestaltet.  Das 
Hauptdenkmal  und  die  hervorragendste  Stelle  hat  die  Fürstin 
ihrem  Gemahl  zugedacht.  In  der  Mitte  des  Chores  erhebt  es 
sich,  durch  Grösse  der  Verhältnisse  alles  Andere  überragend 
und  zugleich  durch  wohlberechnete  Einfachheit  machtvoll 
wirkend.  Kein  Baldachin  wölbt  sich  über  ihm:  frei  ruht  die 
edle  Gestalt  des  fürstlichen  Jünglings,  auf  reich  gestickten 
Kissen  ausgestreckt,  zu  Häupten,  auf  beiden  Seiten  und  zu 
Füssen  von  sechs  geflügelten  Genien  betrauert.  Der  Herzog 
liegt  in  voller  Rüstung  und  im  kurzen  Waffenrock  da,  vom 
Hermelin  in  breiten  Falten  umflossen.  Er  hat  die  Hände  zum 
Gebet  gefaltet  und  wendet  das  jugendliche  von  Locken  um- 
wallte Haupt,  dessen  edle  Züge  ein  milder  Friede  durchhaucht, 
nach  links  hin,  als  ob  er  den  Anblick  seiner  Gemahlin  suche, 
die  dort  bestattet  liegt.  Prachtvoll  ist  die  Ausführung  dieser 
überlebensgrossen  Marmorfigur,  köstlich  gearbeitet  die  Kette 
des  Annunciatenordens,  das  reiche  herzogliche  Diadem,  die  aus 
einem  Engelsköpfchen  bestehende  Agraffe  des  Mantels  und  das 
zarte  Ornament  der  Schwertscheide,  des  Panzers  und  der  Ge- 
wandsäume. Der  Löwe  zu  den  Füssen  des  Herzogs  sieht  mehr 
gemüthlich  als  schrecklich  aus.  Die  sechs  Genien,  in  den 
mannigfaltigsten  Stellungen  das  Wappen  und  die  Waffenstücke 
des  Verstorbenen  haltend,  sind  reizende  Figürchen,  mit  voll- 
kommenem Verständniss  der  Körperformen  ausgeführt  und  voll 
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lieblichen  Ausdrucks,  durch  ihre  zierliche  Anmuth  die  gross- 
artige Wincung  der  Hauptgestalt  noch  erhöhend. 

Die  Figur  des  Herzogs  ruht  auf  einer  mächtigen  Tumba, 
die  sich  mit  breitgespannten  Arkaden  öffnet,  um  auf  der  unteren 
Platte  noch  einmal  die  Gestalt  des  Verstorbenen  fast  nackt, 
nur  zum  Theil  von  einem  Leichentuch  bedeckt,  zu  zeigen.  Dies 
ist  ein  Gedanke,  der  ausschliesslich  an  französischen  Grabdenk- 
mälern vorkommt:  oben  die  Gestalt  des  Verstorbenen  in  der 
ganzen  Pracht  fürstlicher  Erscheinung  in  sanftem  Schlummer 
ruhend,  unten  die  Leiche,  aller  irdischen  Pracht  entkleidet,  in 
der  Nacktheit  des  Todes,  im  ewigen  Schlafe  ausgestreckt.  So 
sieht  man  es  selbst  an  dem  Grabmale  Ludwigs  XII.  und  seiner 
Gemahlin  in  der  Kirche  von  St.  Denis,  nur  dass  dort  die  oberen 
Figuren  im  Gebete  knieend  dargestellt  sind.  Ausserordentlich 
reich,  in  den  üppigsten  Formen  des  Flamboyantstils  sind  die 
flach  gespannten  Bögen  und  die  zierlich  gegliederten  Pfeiler  der 
Tumba  durchgeführt,  das  Ganze  in  weissem  Marmor  mit  einer 
Virtuosität  des  Meisseis  behandelt,  die  in  ihren  fabelhaften 
Effecten  mit  den  völlig  frei  vom  Grunde  sich  lösenden  Orna- 
menten wahrhaft  Staunenswerth  ist.  In  den  prachtvollen  Balda- 
chinnischen der  Pfeiler  stehen  zehn  Statuetten  von  Sibyllen, 
reizende  Figuren  von  anmuthigen  Bewegungen,  in  fein  durch- 
geführtem, scharf  accentuirtem  Faltenwurf,  zum  Theil  in  dem 
savoyischen  Zeitcostüm,  dies  Alles  sammt  den  lieblichen  Köpf- 
chen in  einer  an  Holbein  erinnernden  Anmuth.  Ohne  Frage 
hat  man  zur  Ausfuhrung  dieses  wundervollen  Monuments  die 
tüchtigsten  Künstlerkräfte  verwendet,  und  zwar  sind  es  offen- 
bar Künstler  der  flandrischen  Schule,  die  besonders  in  den  Be. 
wegungen  und  in  der  Gewandbehandlung  den  heimischen 
Traditionen  folgen,  während  die  Gestalt  des  Herzogs  bei  aller 
Bestimmtheit  der  Charakteristik  jenen  lauteren  Adel  verräth, 
der  als  Einfluss  der  italienischen  Kunst  zu  bezeichnen  ist. 
Noch  entschiedener  erinnern  die  sechs  Genien  an  die  Putten 
der  Renaissance.  Das  Wort  „fert",  welches  überall  angebracht 
ist,  bezieht  sich  auf  die  Devise  des  Annunciatenordens,  welche 
man  zu  erklären  pflegt:  Foedere  et  religione  tenemur. 

Nicht  minder  prachtvoll,  obgleich  in  ganz  anderer  Art  be- 
handelt, ist  das  Grabmal  der  Prinzessin.  Margarethe  ruht  an 
der  Nordseite  des  Chores  unter  einem  nach  drei  Seiten  offenen 
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Baldachin,  der  an  Glanz  und  Pracht  der  Behandlung  wohl  das 
Vollkommenste  ist,  welches  diese  herrliche  Kirche  darbietet. 
Die  vier  Eckpfeiler  entfalten  sich  in  einer  unglaublichen  Ueppig- 
keit  der  Formen  und  schliessen  mit  Baldachinen  und  Fialen, 
die  wiederum  wie  die  feinste  Goldschmiedearbeit  wirken.  Sit* 
sind  mit  Statuetten  von  männlichen  und  weiblichen  Heiligen 
decorirt;  man  erkennt,  ausser  der  Xamenspatronin  den  Fürstin, 
St.  Agatha,  Barbara,  Monika,  Magdalena,  Johannes  den  Täufer 
und  Nicolaus  von  Tolentino.  Diese  F'igürchen  sind  freilich  von 
verschiedenem  Werth,  die  männlichen  minder  gut  als  die  weib- 
lichen, diese  aber  von  einer  Anmuth,  die  vielfach  an  Schon- 
gauer  erinnert,  jedoch  feiner  entwickelt  und  hoher  durchgebildet, 
wenngleich  hfer  und  da  etwas  übertrieben  in  den  Bewegungen. 
Fs  ist  eine  Kunst,  die  sich  besser  auf  das  Weibliche  als  auf 
das  Männliche  versteht.  Reizend  sind  auch  in  den  geschweiften 
Bogenfeldern  die  schwebenden  Gewandfigürchen  der  wappen- 
haltenden Engel.  Prachtvoll  ist  alles  Ornament,  besonders  die 
völlig  frei  gearbeiteten  Devisen,  Xamenschiffren  und  Blumen 
in  den  Hohlkehlen  der  Bögen.  Hauptsächlich  sind  hier  die 
kleinen  Sternblumen  (Marguerite)  zur  Anwendung  gekommen, 
zuweilen  mit  einem  Palmzweig  verbunden,  eine  sinnige 
Anspielung  auf  die  hochherzige  Stifterin  und  ihr  Geschick. 
Kine  reich  durchbrochene  Maasswerkgalerie,  mit  Kreuzblumen 
von  delicatester  Ausfuhrung  bekrönt,  bildet  den  oberen  Ab- 
schluss. 

Dies  prachtvolle  Gehäuse  umschliesst  nun  unter  seinem 
herrlichen  Sterngewölbe  die  auf  durchbrochenen  Arkaden  sich 
erhebende  Grabplatte,  auf  welcher  die  Gestalt  der  Erzherzogin 
in  lang  herabfliessendem  Hermelin  ruht.  (S.  Illustr.  S.  287.) 
Die  Auffassung  ist  gross  und  einfach,  der  Ausdruck  des  edlen 
und  dabei  meisterlich  behandelten  Kopfes  feierlich,  die  wohlge- 
formten etwas  fleischigen  Hände  ruhen  gekreuzt  auf  der  Brust. 
Auf  der  unteren  Platte  liegt  die  Fürstin  im  Sterbehemd,  das 
edle  Antlitz  von  der  Stille  des  Todes  Übergossen,  die  langen 
Locken  aufgelöst,  in  wundervollen  Ringeln  über  die  Schultern 
herabfliessend.  Es  ist  eine  der  schönsten  und  empfundensten 
Gestalten  der  gesammten  nordischen  Kunst.  Ihr  zu  Häupten 
stehen  zwei  nackte  Engel,  die  Herzogskrone  und  das  Wappen- 
schild  haltend,  allerliebste  Köpfchen  auf  schlanken  wohlge- 
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rundeten  Korpern.  Zu  Füssen  zwei  andere,  etwas  kürzer  und 
derber,  aber  ebenfalls 
mit  lieblichen  Köpfen. 
Das  Ganze  wieder  ein 
Werk,  das  in  Anlage 
und  Ausführung-  einen 
Künstler  ersten  Ranges 
verräth. 

"Wieder  anders  ist  das 
Grabmal  der  Margarethe 
von  Bourbon  behandelt, 
so  recht  um  zu  zeigen, 
dass  diese  Kunst  für 
jede  neue  Aufgabe  auch 
eine  neue  Lösung  zur 
Hand  habe.  Die  Fürstin 
ruht  an  der  Südseite 
des  Chores  in  einer  auf 
drei  Seiten  geschlossenen 
Xische,  welche  sich  nach 
vorn  in  ähnlicher  Weise, 
doch  mit  etwas  niedri- 
gerem Bogen  öffnet  als 
am  Monument  ihrer 
Schwiegertochter.  Ob- 
wohl auch  hier  der  Flam- 
boyantstil  seine  ganze 
Zierlichkeit  und  Pracht 
entfaltet,  so  ist  alles 
doch  um  einen  Grad  ein- 
facher gehalten.  Will 
man  sehen,  welch  man- 
nigfaltige Lösungen  diese 
Kunst  für  die  verschie- 
densten   Aufgaben  zur 

Verfügung  hat,  SO   tllUSS  Grabmal  der  Margarethe  von  Oerterroirh. 

_    .  (Au»  Wettermann*  lUattr.  J.  Monatsheft™.) 

man  die  Behandlung  des 

Bogens,  der  Maasswerke  in  der  Zwickeln  und  der  oberen 
krönenden  Galerie,   vor  Allem  die  Eckpfeiler  mit  ihren  Con- 
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solen,  Baldachinen  und  Fialen  gegen  die  an  jenem  ersteren 
Denkmal  vergleichen.  Auch  hier  ist  dies  Alles  von  bewunderns- 
würdiger Delicatesse  der  Ausfuhrung.  In  den  kleinen  Nischen 
sindStatuetten  der  heiligen  Margarethe  und  Agnes,  Katharina  und 
des  heiligen  Andreas,  des  Schutzpatrons  von  Burgund,  aufge- 
stellt. Diese  Figürchen  sind  von  derselben  Anmuth  und  Fein- 
heit, bei  ähnlich  reich  durchgeführtem  und  scharf  markirtem 
Gewandstil  wie  jene  früher  betrachteten.  Auffallend  ist  auch 
hier,  dass  die  männliche  Gestalt  minder  gelungen  und  etwas 
zu  gedrückt  erscheint.  Auf  dem  Sarkophag  in  der  Nische  ruht 
die  Gestalt  der  Herzogin,  in  grossartig,  schlicht  drapirtem 
Hermelinmantel,  der  Kopf  im  Ausdruck  des  Schlummers  von 
edelster  Schönheit  in  unverkennbarer  Aehnlichkeit  mit  ihrem 
Sohne.  Die  rundlichen  wohlgeformten  Hände  hat  sie  wie  in 
stiller  Ergebung  zusammengelegt,  zu  ihren  Füssen  ruht  ein 
Windspiel.  Vier  allerliebste  nackte  Engel  stehen  zu  Füssen 
und  zu  Häupten  in  den  Flachnischen  und  halten  die  Wappen- 
schilde, mannigfach  charakterisirt  im  Ausdruck  der  Köpfe  und 
in  dem  bald  schlichten,  bald  krausen  Haarwuchs. 

Der  Sarkophag  bietet  hier  im  Gegensatz  zu  den  beiden 
anderen  Denkmälern  eine  geschlossene  Fläche,  auf  welcher  in 
Nischen  mit  fabelhaft  reicher  Architektur  vier  Figürchen  von 
Leidtragenden  in  tief  herabgezogenen  Kapuzen  abwechselnd 
mit  den  graziösesten  kleinen  Putten  angeordnet  sind.  Diese 
Leidtragenden  (plourans)  repräsentiren  oft  auf  den  Grabmälern 
jener  Zeit  das  Trauergefolge  vornehmer  Verstorbener.  Man 
sieht  sie  z.  B.  auf  dem  berühmten  Grabmal  Philipps  des  Kühnen 
in  Dijon.  Doch  sind  sie  dort  ausschliesslich  verwendet,  während 
hier  die  Beimischung  nackter  Genien  wieder  den  Einfluss  der 
Renaissance  bezeugt.  Ueberhaupt  ist  der  Vergleich  mit  jenem 
grossartigen  Werk  des  Klaus  Sluter  belehrend.  Denn  jener 
Meister  steht  dem  Gedanken  nach  noch  völlig  unter  dem  Einfluss 
des  Mittelalters,  der  Form  nach  unter  jener  grossartigen  natu- 
ralistischen Strömung,  welche  zu  gleicher  Zeit  die  Kunst  der 
van  Eyck  hervortrieb.  Die  Monumente  von  Brou  dagegen  ge- 
hören einer  Kunstrichtung  an,  welche  durch  Aufnahme  der 
italienischen  Renaissance  eine  Verfeinerung  und  ideale  Schmeidi- 
gung  des  Stils  erfahren  hat.  Doch  ist  diese  noch  nicht  so  weit 
vorgeschritten,  dass  sie  zu  einer  Verflachung  und  Veräusser- 
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lichung  gefuhrt  hätte.  Vielmehr  klingt  die  ältere  heimische 
Kunst  mit  ihrer  Wärme,  Innigkeit  und  individuellen  Charakter- 
fülle noch  hinein  und  bewirkt  jene  glückliche  Mischung,  wie 
wir  sie  beim  jüngeren  Holbein,  bei  Quentin  Matsys,  bei  Gerhard 
David  und  in  den  früheren  Arbeiten  eines  Mabuse  und  Bernhard 
van  Orley  bemerken.  Die  kunstgeschichtliche  Bedeutung  dieser 
prachtvollen  Monumente  beruht  also  darauf,  dass  sie  uns  für 
die  Plastik  der  Zeit  eine  Parallele  mit  jenen  Werken  der 
Malerei  bieten. 

Noch  ein  weiteres  Prachtwerk  der  Skulptur  begegnet  uns 
in  dem  Marmoraltar  der  Mariencapelle.    Auch  dies  wieder  eine 
Schöpfung  des  höchsten  Luxus,  der  wundersamsten  technischen 
Vollendung,  des   üppigsten   Reichthums   der  Formensprache. 
Was  sonst  nur  das  Messer  der  kühnsten  Schnitzer  in  dem  ge- 
schmeidigen Material  des  Holzes  auszufuhren  pflegte,  das  hat 
hier  der  virtuose  Meissel  des  Plastikers  in  Marmor  übersetzt. 
Der  Altar  baut  sich  über  einer  in  zwei  Nischen  aufgelösten 
Predella  in  drei  hohen  von  Baldachinen  gekrönten  Abtheilungen 
auf,  von  denen  die  mittlere  höher  emporsteigt.    Die  Architektur 
erreicht  in  den  zierlich  gegliederten  Pfeilern  mit  ihren  Fialen, 
besonders  in  den  filigranartig  durchbrochenen  Krönungen  der 
Baldachine,  staunenswerthe  Feinheit   und  verschwenderischen 
Reichthum.    Nach  Art  der  Holzschnitz  werke  enthalten  die  ver- 
tieften Nischen  sieben  malerisch  entwickelte  Scenen  aus  dem 
Leben  der  Mutter  Christi:  die  sogenannten  sieben  Freuden 
Maria.    In  der  Predella  Verkündigung  und  Heimsuchung,  in  den 
oberen  Seitennischen  die  Geburt  Christi,  die  Anbetung  der 
Könige,  Christus  nach  der  Auferstehung  seinerMutter  erscheinend 
und  die  Ausgiessung  des  heiligen  Geistes  über  Maria  und  die 
Apostel,  endlich  in  dem  hohen  Mittelfeld  die  Himmelfahrt  der 
Madonna.    Alle  diese  Werke  sind  in  einem  Stil  durchgeführt, 
von  dem  man  sagen  kann,  dass  er  sich  zwischen  Schongauer 
und  Holbein  bewegt.    Die  ganze  Poesie  der  Marienlegende  ist 
hier  von  einem  sinnigen,  fein  empfindenden  Meister  in  die  zarteste 
und  lieblichste  Formenwelt  übertragen.    In  den  Gewändern  ist 
manches  von  dem  scharf  gebrochenen  Stil  der  flandrischen 
Kunst,  manches  auch  von  übertriebenen  Bewegungen,  aber  die 
süsse  Holdseligkeit  der  Köpfchen,  die  weiche  Anmuth  und  das 
zarte  Leben  der  Gestalten  lässt  diese  Mängel  leicht  vergessen. 

W.  I.fibkr,  Kun*tw.rV<>  und  Kiitmtrr.  I  <J 
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Besonders  schön  ist  die  Himmelfahrt  der  Madonna  durch  den 
Adel  der  schlanken  emporschwebenden  Gestalt  und  die  lebendig- 
bewegten  Engel,  welche  sie  umringen.  Die  obere  Krönung  des 
Ganzen  besteht  aus  drei  Figuren  von  bedeutender  Grösse,  in 
der  Mitte  die  Madonna,  in  merkwürdig  gespannter  Bewegung 
das  Kind  emporhaltend,  daneben  Margaretha  und  Magdalena, 
Figuren  von  tüchtiger  Arbeit,  aber  etwas  äusseriicher  Auffassung. 
Man  merkt  etwas  zu  sehr  die  Absicht,  mächtig  in  die  Ferne 
zu  wirken. 

Zu  der  fabelhaft  reichen  Ausstattung  dieser  Capelle  ge- 
hören noch  zwei  andere  weibliche  Heilige,  welche  in  den  beiden 
Ecken  auf  herausgebogenen  Stützen  mit  den  wunderbarsten 
Capitälen  und  unter  den  herrlichsten  Baldachinen  aufgestellt 
sind,  beide  Figuren  von  vorzüglicher  Schönheit.  Um  endlich 
die  höchste  Sorgfalt  der  Ausführung  auch  an  der  unterge- 
ordnetsten Stelle  j.\x  bewähren,  ist  neben  dem  Altar  die  Nische 
der  Piscina  zu  einem  kleinen  besonderen  Kunstwerk  von 
graziösester  Zierlichkeit  ausgebildet,  indem  sie  zu  einer  reizen- 
den, mit  dem  feinsten  Sterngewölbe  bedeckten  Rundcapelle 
entwickelt  ist,  über  welcher  sich  ein  herrlicher  Baldachin  heraus- 
baut: ein  Gedanke,  der  offenbar  schon  der  Renaissance  ange- 
hört, während  die  Formgebung  durchaus  noch  gothisch  ist. 
Dass  unser  Meister  überhaupt  die  „antikische  Art"  recht  wohl 
kannte,  hat  er  an  gewissen  auffallenden  Einzelheiten  bewiesen, 
wie  denn  in  der  Altarpredella  bei  der  Scene  der  Verkündigung 
das  Himmelbett  der  Madonna  die  Formen  einer  durchgebildeten 
Renaissance  zeigt.  Aber  er  fuhrt  gegen  den  neuen  Stil  die 
Gothik  mit  dem  ganzen  reichen  Arsenal  ihrer  Formen  zum 
Kampfe,  wie  um  den  Beweis  zu  liefern,  dass  sie  an  Fülle, 
Glanz  und  Schönheit  der  Renaissance  nicht  zu  weichen  brauche. 

Nichts  kann  uns  deutlicher  die  Auflösung  des  Mittelalters 
bezeugen  als  diese  Architektur,  die  sich  weiten  weit  von  der 
hoheitvollen  Strenge  der  Frühgothik,  jener  erhabensten  Tochter 
des  Mittelalters,  entfernt  hat;  die  im  Uebermuth  einer  staunens- 
werthen  Technik  die  Virtuosität  an  die  Stelle  der  keuschen, 
ernsten  Kunst  gesetzt  hat;  die  nach  Beseitigung  der  schlichten 
Gesetze  der  Construction  sich  ganz  in  Stickerei,  P^samentier- 
kunst  und  Goldschmiedearbeit  zu  verflüchtigen  liebt  und  den- 
noch unsere  Bewunderung  verdient  wegen  der  liebevollen  Hin- 
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gäbe,  der  technischen  Gediegenheit,  der  Tülle  von  Phantasie 
und  Schönheitssinn,  die  hier  walten. 

Derselbe  Geist  künstlerischer  Vollendung  hat  nun  aber  auch 
alle  anderen  Elemente  der  Decoration  zu  durchdringen  gewusst, 
und  so  ist  denn  auch  die  Glasmalerei  zur  Ausschmückung  dieses 
herrlichen  Baues  herbeigerufen  worden.  Und  ein  Wunder  muss 
es  genannt  werden,  dass  diese  zerbrechlichen  Werke  der  Un- 
bill der  Zeiten  und  der  Menschen  entgangen  sind  und  selbst  die 
Stürme  der  Revolution  überdauert  haben.  Es  ist  fast,  als  habe 
der  Geist  der  Galanterie  oder  sagen  wir  lieber  der  Ehrfurcht 
vor  der  Schöpfung  einer  edlen  Frau  selbst  die  Hyänen  von  1 793 
mit  Scheu  an  diesem  Denkmal  der  Pietät  vorübergehen  lassen; 
nur  das  Erzdenkmai  des  Lorenz  von  Gorrevod,  welches  in  der 
Capelle  dieser  Familie  stand,  wurde  eingeschmolzen  und,  wie 
schon  bemerkt,  die  Spitze  des  Glockenthurmes  abgerissen. 
Was  nun  die  Glasgemälde  betrifft,  so  besitzt  der  Chor  die 
seinigen  noch  vollständig;  dazu  kommen  diejenigen  in  den 
Capellen  der  Kirche,  namentlich  in  der  Mariencapelle.  Diese 
Werke  stammen  aus  der  Zeit,  wo  die  Glasmalerei  von  der 
strengen  teppichartigen  Behandlung  des  Mittelalters  sich  lossagte 
und  den  Einfluss  der  hochentwickelten  Tafelmalerei  auf  sich 
wirken  Hess.  In  der  Schweiz  gestaltete  sich  aus  diesem  Streben 
jene  zierliche  Kunst  der  „gemalten  Scheiben",  welche  ich  früher 
schon  als  Cabinetmalerei  bezeichnet  habe.  Damit  war  zugleich 
der  Uebergang  vom  Kirchlichen  zum  Profanen  nach  Stoffen 
und  Zwecken  verbunden.  Die  Glasmalerei  wurde  weltlich. 
Aber  in  einzelnen  Fällen,  wo  man  ihr  kirchliche  Aufgaben  an- 
vertraute, wusste  sie  in  dieser  neuen  Auffassung  Werke  hin- 
zustellen, die  in  ihrer  Art  nicht  minder  bewundernswerth  sind 
als  jene  des  dreizehnten  Jahrhunderts.  Zu  den  grössten  Pracht- 
leistungen dieser  Epoche  gehören  bekanntlich  diejenigen  der 
Kathedrale  zu  Brüssel;  ja  selbst  noch  der  gewaltige  Cyklus  der 
grossen  Kirche  in  Gouda,  obwohl  von  noch  späterer  Entstehung, 
verdient  die  höchste  Beachtung. 

Unter  diesen  späten  Meisterwerken  der  Glasmalerei  nehmen 

nun  auch  diejenigen  in  der  Kirche  von  Brou  einen  hohen  Rang 

ein.    Vollendete  Meisterschaft  in  Composition,  Zeichnung  und 

malerischer  Durchführung  verbinden  sich  mit  einem  überaus 

feinen  decorativen  Sinn  für  Anordnung,  Farbenvertheilung  und 
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ornamentale  Durchbildung.  In  letzterer  Hinsicht  stellt  sich  so- 
fort heraus,  dass  die  entwerfenden  Künstler  der  Gothik  fast 
völlig  entwachsen  sind  und  dieselbe  nur  hier  und  da  in  zier- 
1  ichen  Krabben  und  durchbrochenen  Zackenbögen  zu  Worte 
kommen  lassen,  während  die  Hauptformen,  namentlich  die 
Baldachinarchitektur,  die  den  Gestalten  als  Einfassung  dient, 
die  Formen  einer  eleganten  Frührenaissance  verrathen.  Die 
Schönheit  und  Frische  der  Farben,  der  Reichthum  der  Stoffe, 
namentlich  der  prächtigen  Costüme  mit  ihrem  Schmuck,  steigern 
den  wahrhaft  bezaubernden  Eindruck  dieser  köstlichen  Werke- 
Im  Chor  sind  die  fünf  prachtvollen,  13  m  hohen  zweitheiligen 
Fenster  noch  völlig  erhalten.-  Ihre  bedeutende  Höhe  wird  durch 
eine  Galerie  getheilt.  Das  mittlere  Fenster  zeigt  in  der  unteren 
Abtheilung  den  Heiland,  der  nach  seiner  Auferstehung  seiner 
Mutter  erscheint.  In  der  oberen  Hälfte  sieht  man  abermals 
den  Auferstandenen  als  Gärtner  der  Magdalena  erscheinen, 
die  ihm  zu  Füssen  sinkt,  während  ihre  beide  Begleiterinnen  den 
Hintergrund  füllen.  In  dem  Fenster  zur  Linken  (nördlich)  kniet 
unten  Philibert  der  Schöne  vor  einem  Betpult,  von  seinem  hinter 
ihm  stehenden  Patron  empfohlen,  während  zur  Rechten  (südlich) 
seine  Gemahlin  in  derselben  Stellung  von  ihrer  Beschützerin, 
der  heiligen  Margaretha,  begleitet  ist.  Diese  Darstellungen,  die 
an  die  hergebrachte  Form  der  Altarbilder  anknüpfen,  zeichnen 
sich  durch  besondere  Farbenpracht  aus.  Ueber  ihnen  erheben 
sich  auf  himmelblauem  Grunde  prächtige  hellschimmernde 
Baldachine  in  Renaissanceform,  mit  Goldornamenten  reich  ge- 
schmückt. Die  knieenden  Genien  mit  Guirlanden,  sowie  die 
unter  den  fürstlichen  Figuren  als  Abschluss  angebrachten  wappen- 
haltenden Engel  gehören  ebenfalls  dem  neuen  Stile.  Von  diesen 
Engeln  halten  zwei  eine  Tafel,  von  denen  die  eine  das  Todes- 
datum Philiberts  zeigt,  während  die  andere  leer  geblieben  ist: 
ein  Beweis,  dass  diese  Theile  vor  dem  Tode  der  Erzherzogin 
bereits  vollendet  waren. 

Noch  prachtvoller  wird  die  Gesammtwirkung  dieser  glänzen- 
den Fenster  dadurch,  dass  die  obere  Hälfte  ganz  mit  dem  Wappen 
des  fürstlichen  Paares,  mit  denen  seiner  Vorfahren  und  der  ihnen 
zugehörigen  Länder,  Herrschaften  und  Städte  ausgefüllt  ist. 
Diese  durch  die  reichen  Farbentöne,  durch  Gold  und  Silber 
strahlenden  Darstellungen  haben  allerdings  mehr  ein  historisches 
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als  künstlerisches  Interesse;  aber  sie  dürfen  doch  als  Muster 
für  derartige  heraldische  Aufgaben  bezeichnet  werden.  Da  die 
beiden  anderen  Seitenfenster  in  ähnlicher  Weise  geschmückt 
sind,  so  sieht  man,  wie  sehr  bereits,  als  Ausdruck  der  neuen 
Zeit,  das  Religiöse  hinter  dem  Persönlichen  zurücktritt,  und  wie 
trotz  aller  Frömmigkeit  doch  weltliche  Ruhmbegier  immer 
mehr  Einfluss  auf  die  Gestaltung  auch  der  kirchlichen  Aufgaben 
gewinnt. 

Ungleich  höhere  Bedeutung  hat  daher  das  Hauptfenster  der 
Mariencapelle.  Fünftheilig,  in  einer  Gesammtbreite  von  etwa  zehn 
Fuss,  ist  es  durch  eine  grossartige  Darstellung  der  Himmelfahrt 
der  Jungfrau  ausgefüllt.  In  der  Mitte  schwebt  die  weihevolle 
Gestalt  der  Verklärten  empor,  demuthvoll  das  Haupt  senkend 
und  die  Arme  über  der  Brust  kreuzend,  während  Gottvater  und 
Christus,  zu  beiden  Seiten  thronend,  ihr  gemeinsam  die  Himmels- 
krone auf's  Haupt  setzen.  Die  ganze  Darstellung  athmet  die 
schlichte  Würde  der  älteren  flandrischen  Kunst.  Unten  um- 
geben theils  kniend,  theils  stehend  die  Apostel  mit  Zeichen  des 
Staunens  und  der  Andacht  das  offene  Grab.  Ganz  vorn  da- 
gegen kniet  in  allem  Glanz  fürstlicher  Erscheinung  das  Stifterpaar, 
von  den  hinter  ihm  stehenden  Schutzpatronen  empfohlen.  Die 
Kunst  hat  auf  diese  Gruppe  wieder  ihren  vollen  ornamentalen 
Zauber  verwendet.  Eine  elegante  Architektur  von  Renaissance- 
säulen bildet  die  Einfassung. 

Ueber  dieser  reichen  Scene  ist  nun  merkwürdigerweise  ein 
Fries  angeordnet,  der  in  kleinen,  trefflich  durchgeführten 
Figürchen  den  Triumphzug  Christi  darstellt.  In  der  Mitte  sieht 
man  den  Welterlöser  auf  einem  von  den  vier  Evangelisten- 
zeichen gezogenen  und  von  den  vier  Kirchenvätern  geleiteten 
Wagen  triumphirend  einherziehen;  vor  dem  Wagen  das  alte, 
hinter  ihm  das  neue  Testament  in  seinen  Hauptvertretern.  Bei 
ersterem  beginnen  Adam  und  Eva  den  Zug ,  gefolgt  von  Pa- 
triarchen und  Propheten  und  der  Mutter  der  Makkabäer  mit 
ihren  sieben  Söhnen ;  bei  letzterem  sind  es  die  Apostel,  Märtyrer 
und  andere  Heilige,  unter  welchen  die  Riesengestalt  des  Christo- 
pherus mit  dem  Jesuskind  auf  der  Schulter  hervorragt.  Die 
Bekrönung  des  Fensters  bilden,  ganz  im  Sinne  der  Renaissance 
Blumenvasen,  Laubgewinde  und  Delphine;  sodann  sind  die 
Oeffnungen  der  Maasswerke  ganz  mit  anbetenden,  musicirenden 
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und  jubilirenden  Engeln  angefüllt,  wöbet  die  geschickte  Be- 
nutzung des  Raumes  Bewunderung  verdient. 

Schreiten  wir  weiter,  so  finden  wir  in  der  benachbarten 
Gorrevod-Capelle  ebenfalls  ein  wohlerhaltenes  Fenster,  das  durch 
eine  Darstellung  Christi,  der  nach  der  Auferstehung  dem 
zweifelnden  Thomas  erscheint,  geschmückt  ist.  Daneben  knicen 
Lorenz  von  Gorrevod  und  seine  zweite  Gemahlin,  Claudine  de 
Rivoire,  von  ihren  Schutzheiligen  empfohlen.  Darunter  sieht 
man  beider  Wappenschild,  oben  aber,  in  der  Krönung  des 
Fensters,  die  Wappen  Philiberts  und  Margarethes.  Alle  diese 
Wappen  sind  wie  diejenigen  im  Chor  in  grüne  Laubkränze  ein- 
gefasst,  deren  Wiederkehr  den  Farbenaccord  zu  feiner  Harmonie 
zusammenstimmt.  Die  ungemein  reiche  Architektur,  welche  in 
Nischen  und  Baldachinen  diese  Darstellungen  einrahmt,  ist  ein 
üppiges  Gemisch  gothischer  und  Renaissanceformen,  übermüthiger 
und  spielender  als  an  den  übrigen  Fenstern.  In  den  Oeffhungen 
der  Maasswerke  sieht  man  wieder  zahlreiche  anbetende  Engel 
in  anmuthiger  Mannigfaltigkeit  der  Geberden  und  Stellungen. 

Noch  zwei  schöne  und  im  Ganzen  wohlerhaltene  gemalte 
Fenster  finden  wir  an  der  Südseite  der  Kirche.  Das  erste  ge- 
hört der  Capelle  der  sieben  Schmerzen  an,  welche  der  Abt  de 
Montecut,  Almonsenier  der  Prinzessin,  mit  ihrer  Genehmigung 
1516  für  sich  stiftete.  Man  sieht  Christus  beim  Nachtmahl  zu 
Emmaus  mit  den  beiden  Jüngern  sitzen  und  das  Brot  brechen. 
Unten  kniet  der  fromme  Stifter  im  Gebet,  vom  heiligen  Antonius 
empfohlen.  Der  obere  Theil  des  Fensters  ist  mit  Scenen  aus 
der  Geschichte  Josephs  geschmückt;  man  sieht  in  kleinen  Dar- 
stellungen, wie  er  von  seinen  Brüdern  verrathen  wird,  dann 
Pharao  seine  Träume  auslegt  und  von  diesem  mit  Ehren  über- 
häuft und  von  seinen  Brüdern  erkannt  wird.  Die  Maasswerk- 
öffnungen  sind  auch  hier  mit  singenden  und  musicirenden  Engeln 
gefüllt.  Bezeichnend  für  den  Charakter  der  Kirche  als  eines 
Grabdenkmals,  gelten  fast  alle  Hauptdarstellungen  dem  aufer- 
standenen Christus. 

Das  letzte  Fenster  endlich  im  südlichen  Kreuzarme  ist  der 
Geschichte  der  keuschen  Susanna  gewidmet.  In  der  oberen 
Abtheilung  erscheint  sie  als  Angeklagte  vor  dem  Richter;  in 
der  unteren  bringt  der  weise  Daniel  ihre  Unschuld  an  den  Tag 
und  fällt  über  die  beiden  verbrecherischen  Alten  das  Ver- 
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dammungsurtheil.  Compositionen  und  Ausfuhrung  sind  hier 
einfacher,  aber  in  demselben  Geiste  und  Stilgefühl  wie  die 
übrigen  Fenster  behandelt. 

Das  entsprechende  Glasgemälde  im  nördlichen  Querarm  ist 
durch  einen  Hagelschlag  zu  Grunde  gegangen;  ebenso  ist  das 
östliche  Halbfenster  der  Mariencapelle  seines  ehemaligen 
Schmuckes  beraubt.  Immerhin  bieten  aber  die  noch  vor- 
handenen und  wohlerhaltenen  Theile  dieser  reichen  Decoration 
vorzügliche  Beispiele  jener  hochentwickelten  Art  der  Glas- 
malerei, und  gerade  für  die  heutige  Technik,  wo  sie  nicht  etwa 
in  streng  archaistischer  Weise  den  ältesten  Mustern  folgt,  lassen 
sich  kaum  passendere  Vorbilder  denken.  Der  Architekt  Louis 
Üupasquier  hat  in  seiner  zu  Anfang  der  fünfziger  Jahre  in 
Paris  erschienenen  Monographie  über  die  Kirche  zu  Brou  die 
Mehrzahl  dieser  schönen  Glasgemälde  farbig  publicirt;  freilich 
vermögen  alle  Feinheiten  des  Farbendrucks  den  leuchtenden 
Schmelz  solcher  Werke  nur  von  fern  anzudeuten. 

Mit  all  diesen  glänzenden  Arbeiten  war  jedoch  die  künst- 
lerische Ausstattung  dieser  Meist erschöpfung  noch  nicht  erschöpft. 
Selbst  auf  die  Fussböden  erstreckte  sich  die  nimmermüde  Sorg- 
falt, welche  sich  in  der  ganzen  Leitung  des  Baues  zu  erkennen 
giebt;  aber  gerade  diese  Theile  der  Ausstattung  haben  durch 
Abnutzung  im  Lauf  der  Zeiten  am  meisten  gelitten.  Im  Schiff 
bestand  die  Bekleidung  des  Fussbodens  aus  verschiedenfarbigen 
Platten  grün-,  gelb-  und  rothglasirter  Steine,  die  ein  bei  aller 
Schlichtheit  ansprechendes  Muster  ergeben.  Im  Chor  aber  und 
in  der  Mariencapelle  waren  die  emaillirten  Platten  in  kunst- 
voller Weise  zu  einem  Geflecht  von  zarten  Zweigen  verbunden, 
welche  in  Medaillons  schöne  Frauenköpfe,  Kaiser-Büsten,  Em- 
bleme der  Jagd  und  der  Musik  und  dergleichen  umschlossen. 
Hier  am  Fussboden  hören  also  die  kirchlichen  Themata  auf  und 
machen,  ganz  im  Sinne  der  Kunst  der  Renaissance,  weltlichen 
Tendenzen  Platz.  L.  Dupasquier  giebt  eine  Probe  dieser  ge- 
schmackvollen Bodendecoration,  welche  jetzt  nur  noch  in 
einzelnen  Resten  zu  erkennen  ist.  Umfassender  handelt  eine 
im  Jahre  1873  zu  Lyon  unter  dem  Titel  „Les  anciens  carre- 
lages  emailles  de  I'Eglise  de  Brou"  erschienene  Monographie 
der  Herren  Savy  und  Sarsay  von  diesen  ausgezeichneten  Ar- 
beiten. 
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Ehe  wir  von  der  Kirche  scheiden,  sei  endlich  noch  einer 
einzig  in  ihrer  Art  dastehenden  Einrichtung  gedacht,  die  eben- 
falls noch  aus  der  Zeit  der  Entstehung  des  Baues  herrührt. 
Dies  ist  ein  elliptischer,  in  der  Längenachse  nicht  weniger  als 
1 1  m  messender  Sonnenzeiger,  der  sich  vor  dem  Eingang  der 
Kirche  im  Fussboden  befindet.  Aus  grossen,  mit  einem  Firniss 
überzogenen  gebrannten  Steinen  ausgeführt,  enthält  er  in  über- 
aus sinnvoller  Weise  die  Angabe  der  Tageszeiten  nach  dem 
Stand  der  Sonne  in  den  verschiedenen  Monaten:  eine  jener 
Anordnungen,  wie  man  sie  in  alter  Zeit  gern  mit  den  Kirchen 
zu  verbinden  pflegte,  wie  denn  z.  B.  Maasse  und  Gewichte  oft 
an  den  Portalen  markirt  oder  kunstreiche  Uhren ,  wie  im 
Münster  zu  Strassburg,  im  Inneren  der  Gotteshäuser  angebracht 
wurden. 

Und  nun  ist  es  die  höchste  Zeit,  uns  von  diesem  merkwürdigen 
Bau  loszureissen,  um  endlich  nach  den  Künstlern  desselben  zu 
fragen.  Da  haben  wir  denn  zunächst  jene  alten  Märchen  von  den 
vierhundert  Architekten,  welche  Margarethe  aus  Frankreich, 
Deutschland,  Flandern  und  Italien  zu  ihrem  Bau  berufen  und  aus 
welchen  sie  den  Andreas  Colomban  aus  Dijon  zum  Hauptmeister 
ausersehen  habe,  in 's  Reich  der  Fabeln  zu  verweisen.  Colomban 
mit  all  den  Legenden,  welche  sich  an  seinen  Namen  knüpfen 
und  die  noch  bis  in  die  jüngsten  Publikationen  hineinspuken 
(vergl.  den  auf  den  Pater  Rousselet  gestützten,  1876  in  neunter 
Auflage  erschienenen  Guide),  ist  einfach  eine  erdichtete  Person. 
Dagegen  haben  in  neueren  Zeiten  archivalische  Untersuchungen 
eine  Fülle  von  actenmässigem  Material  zur  Entstehungsgeschichte 
der  Kirche  ans  Licht  gefördert,  die  aber  leider  immer  noch 
nicht  hinreichen,  um  über  manche  Punkte  genügenden  Auf- 
schluss  zu  geben.  Die  wichtigsten  dieser  Documente  sind  von 
Dufay  in  seiner  1879  zu  Lyon  in  zweiter  Auflage  erschienenen 
Schrift  über  die  Kirche  von  Brou  abgedruckt  worden,  und  ich 
entnehme  daraus  Folgendes. 

Jean  Perreal,  genannt  Jean  de  Paris,  war  der  Künstler^ 
welchem  Margarethe  den  Entwurf  zur  Kirche  und  zu  den  Grab- 
mälern  auftrug.  Wir  finden  diesen  Künstler  schon  1496  als 
angesehenen  Maler  an  der  Spitze  der  Malergilde  von  Lyon,  als 
diese  dem  damals  dort  anwesenden  König  Karl  VIII.  ihre 
Statuten  zur  Genehmigung  vorlegte.    Bald  darauf  tritt  er  ab 
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Hofmaler  mit  dem  Titel  „Varlet  de  chambre"  in  den  Dienst 
des  Königs  und  wird  bis  zu  seinem  im  Jahre  1529  erfolgten 
Tode  mit  namhaften  Aufträgen  mannigfacher  Art  betraut. 
Margarethe  mochte,  als  sie  in  ihrer  Jugend  sich  am  franzosischen 
Hofe  aufhielt,  ihn  und  seine  Arbeiten  dort  kennen  gelernt  haben. 
Jedenfalls  ist  es  bezeichnend,  dass  sie,  anstatt  sich  an  einen  der 
bedeutenden  niederländischen  Künstler  zu  wenden,  dem  fran- 
zösischen Meister  den  Vorzug  gab.  Aus  einem  Briefe,  den 
dieser  am  15.  November  1509  an  die  Erzherzogin  richtete,  er- 
fahren wir,  dass  er  für  diese  schon  mehrere  Jahre  mit  den  Ar- 
beiten für  Brou  betraut  war,  dass  sie  ihm  dafür  ein  Jahrgeld 
von  zwanzig  Goldgulden  („escus  d'or  au  soleil")  bewilligt  hatte, 
wovon  er  nur  zwei  Jahresraten  erhalten,  während  für  die  drei 
letzten  Jahre  die  Summen  noch  ausstanden.  Ferner  berichtet 
er,  dass  er  den  Kriegszug  des  Königs  (Karls  VIII.)  gegen  die 
Venezianer  habe  mitmachen  müssen,  und  wir  wissen  aus  einem 
anderen  Zeugniss  eines  Zeitgenossen  (Jean  Lemaire)  dass  Perreal 
bei  dieser  Gelegenheit  die  „Städte,  Flecken,  Schlösser  der  Er- 
oberung, die  Umgebungen,  die  Flüsse,  Berge  und  Ebenen,  die 
Ordnung  und  Verwirrung  der  Schlachten  mit  dem  Elend  der 
Sterbenden  und  Verwundeten,  dem  Schrecken  der  Fliehenden, 
dem  Ungestüm  der  Sieger  und  die  Freude  der  Triumphirenden1' 
malerisch  und  höchst  lebensvoll  dargestellt  habe.  Der  Erz- 
herzogin freilich  mochte  die  dadurch  herbeigeführte  Verzöge- 
rung ihrer  Aufträge  unangenehm  sein;  deshalh  versichert  Perreal 
in  jenem  Briefe,  er  habe  seine  Entwürfe  („pourtraictures*')  wieder 
durchgenommen,  um  nach  den  schönen  antiken  Sachen,  die  er 
in  Italien  gesehen,  einen  „Strauss  von  allen  schonen  Blumen" 
zu  machen,  und  die  Fürstin  werde  bald  seine  Zeichnungen 
(„patrons")  erhalten.  Ein  bemerkenswerthes  Zeugniss  von  den 
Studien  der  nordischen  Künstler  in  Italien !  In  dem  darauf 
erlassenen  Befehl  der  Erzherzogin  vom  14.  Juli  1510  wird  die 
Finanzbehörde  angewiesen,  den  Künstler  zufriedenzustellen,  und 
ausdrücklich  hervorgehoben,  dass  sie  seine  Entwürfe  für  die 
Grabmäler  erhalten  habe.  Im  folgenden  Jahre  ernennt  sie  ihn 
an  Jean  Lemaires  Statt  zum  „contrerolleur'  der  Kirche  zu  Brou 
und  bewilligt  ihm  ein  „benefice"  für  seinen  Sohn.  Aus  alledem 
geht  hervor,  dass  Perreal  gleich  den  meisten  Malern  jener  Zeit 
auch  in  der  Architektur  wohl  bewandert  war;  ja  er  selbst  giebt 
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in  einem  Briefe  vom  30.  März  1511  an ,  dass  er  nicht  blos  für 
die  Grabmäler,  sondern  auch  für  die  Kirche  Entwürfe  gemacht 
habe,  setzt  aber  hinzu,  es  habe  ihm  „un  grand  rompement  de 
teste"  gekostet,  dies  Alles  zu  erfinden;  er  habe  aber  sein  Bestes 
gethan,  „tant  que  ma  pauvre  peau  se  pourra  estandre".  Dass 
er  aber  bei  seinen  Arbeiten  nicht  ohne  Anfeindung  blieb,  er- 
fahren wir  aus  einem  Briefe  vom  8.  October  desselben  Jahres, 
wo  er  sich  gegen  den  Vorwurf  eines  Maurers,  dass  er  nur  ein 
Maler  sei,  vertheidigt,  indem  er  sagt,  er  kenne  wenige  Theore- 
tiker in  der  Mathematik  („theorique  es-arts  mathematiques"). 
welche  Aehnliches  machen  könnten,  denn  man  werde  darin 
ganz  neue  Dinge  finden,  wie  man  sie  noch  nicht  gesehen. 

Für  die  Ausführung  seiner  Zeichnungen  schlägt  er  den 
berühmten  Bildhauer  Michel  Colombe,  und  da  dieser  schon  ein 
Achtzigjähriger,  dessen  drei  Neffen  vor;  Michel  werde  ein  kleines 
Modell  zum  Grabmal  des  Herzogs  machen,  die  Figur  andert- 
halb Fuss  lang,  und  die  beiden  Neffen,  von  denen  der  eine 
vorzüglich  in  der  Portraitbildnerei  („en  taille  d'ymaigerie"),  der 
andere  ein  trefflicher  Architekt  und  Maurer  sei,  würden  das 
Ganze  dann  im  Grossen  ausführen.  Er  versichert  der  Fürstin, 
sie  werde  eines  der  grössten  Meisterwerke  erhalten,  welche 
Colombe  jemals  gemacht  habe  und  welche  überhaupt  je  dort 
ausgeführt  worden  seien.  Da  nun  ausserdem  durch  Jean  Lemaire 
der  schönste  und  reinste  Alabaster  gefunden  wird,  den  man 
irgend  kennt,  so  scheint  der  Ausführung  dieses  so  sorgfältig 
vorbereiteten  Unterrehmens  nichts  mehr  im  Wege  zu  stehen. 
Das  Schriftstück,  in  welchem  Michel  Colombe  erklärt,  er  habe  für 
sich  und  seine  Neffen  Guillaume  Regnault,  Bildhauer,  Bastyen 
Francois,  Architekt  von  St.  Martin  zu  Tours,  und  Francois 
Colombe,  „enlumineur",  die  Summe  von  94  Goldgulden  erhalten 
um  das  Modell  für  das  Grabmal  des  Herzogs  nach  der  „Zeich- 
nung und  sehr  schönen  Anordnung"  Meister  Jean  Perreals  zu 
machen,  datirt  vom  3.  December  151 1.  Aber  schon  am  14.  Mai 
1512  berichtet  Jean  Lemaire  der  Fürstin,  dass  Michel  und 
Francois  Colombe  gestorben  seien;  und  da  zu  gleicher  Zeit 
Perreal  durch  seine  Arbeiten  für  den  französischen  Hof  viel- 
fach in  Anspruch  genommen  wurde,  so  sah  Margarethe  nach 
siebenjährigen  Mühen  und  Sorgen  sich  in  den  Anfang  ihres 
grossen  Unternehmens  zurückgeworfen.     Zwar  bittet  Perreal. 
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der  das  von  Colombe  vollendete  Modell  der  Fürstin  geschickt 
hatte,  am  17.  October  1512,  ihm  ferner  die  Ausfuhrung  und 
Vollendung  des  Werkes  anzuvertrauen;  allein  Margaretens 
Geduld  war  offenbar  erschöpft  (Perreal  sagt  selbst  in  einem 
Briefe:  „Vous  estes  lasse  de  Jehan  de  Paris1'),  und  noch  in 
demselben  Monat  liess  sie  dem  Gouverneur  der  Bresse  die 
Ankunft  eines  trefflichen  Architekten  melden,  der  beauftragt 
sei,  den  Stand  der  Arbeiten  in  Brou.  zu  prüfen  und  ihr  darüber 
Bericht  zu  erstatten.  Dies  war  Meister  Louis  van  Boghem, 
der  schon  im  November  meldete,  er  habe  das  Gebäude  in  Brou 
(hier  ist  offenbar  das  Kloster  gemeint)  sehr  schon  und  wohl 
angeordnet  gefunden,  schlage  aber  einige  Veränderungen  für 
den  Plan  der  Kirche  vor,  denn  er  wünsche  sie  um  15  bis 
20  Fuss  vom  Kloster  abzurücken,  um  die  Sakristei  und  die 
Capellen  grosser  und  schöner  zu  machen,  und  er  könne  dann 
auch  neben  ihrer  Capelle  ein  Oratorium  für  die  Prinzessin  an- 
ordnen, in  welches  sie  vom  Lettner  aus  gelangen  könne  und 
von  wo  sie  „den  Blick  auf  ihr  Grabmal  und  den  Hochaltar 
haben  werde".  Diese  Vorschläge  erhielten  die  Billigung  der 
Fürstin,  und  nunmehr  wurde,  wie  es  scheint,  die  Fortführung 
der  Arbeiten  mit  grösserem  Nachdruck  betrieben.  Der  neue 
Meister  fordert  sogleich  dreissig  oder  vierzig  Blöcke  von  dem 
Marmor,  den  auch  er  ganz  vorzüglich  findet,  sowohl  für  die 
Grabmäler  wie  für  die  Capelle  (d.  h.  die  Mariencapelle),  und 
verspricht,  „in  fünf  Jahren  mit  Gottes  Hülfe  die  Kirche  zu  Ende 
zu  führen".  Aber  wie  es  oft  geht,  zogen  sich  auch  hier  die 
Arbeiten  so  sehr  in  die  Länge,  dass  noch  dreiundzwanzig 
Jahre  bis  zur  gänzlichen  Vollendung  erfordert  wurden,  während 
welcher  Zeit  der  flandrische  Meister  unausgesetzt  die  Ober- 
leitung behielt. 

Ks  entsteht  nun  die  Frage,  inwiefern  dieser  dabei  selb- 
ständig vorging  und  in  wie  weit  er  etwa  die  vorhandenen 
Pläne  beizubehalten  hatte.  Völlige  Sicherheit  lässt  sich  freilich 
über  diesen  Punkt  nicht  erlangen;  doch  liegt  hohe  Wahrschein- 
lichkeit vor,  dass  die  Arbeit  eines  so  berühmten  Meisters  wie 
Michel  Colombe,  der  nach  Perreals  Entwürfen  für  die  Grab- 
statue des  Herzogs  und  die  derselben  beigegebenen  Genien 
(„vertus"  in  den  Schriftstücken  genannt)  die  kleinen  Modelle 
geschaffen  hatte,  nicht  ohne  weiteres  bei  Seite  gesetzt  wurde. 
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Auch  der  Plan  der  Kirche  wird,  vorbehaltlich  einiger  unerheb- 
licher Umgestaltungen,  im  wesentlichen  nach  Perreals  Entwürfen 
zur  Ausfuhrung  gekommen  sein.  Allerdings  erhielt  van  Boghem 
'510  (vgl«  Comte  E.  de  Quinsonas,  Materiaux  pour  l'histoire 
de  Marguerite  d'Autriche  I.  377)  im  Auftrage  der  Erzherzogin 
für  die  drei  Grabmäler  Zeichnungen  („pourtraicts")  von  der 
Hand  des  Malers  Jehan  de  ßruxelles  (d.  h.  des  Jehan  Cornelisz 
Vermeyen?),  für  welche  dieser  zwanzig  Goldgulden  und  zwanzig 
Philippdor  erhielt;  allein  dieser  wird  ohne  Zweifel  die  Entwürfe 
Perreals  und  die  Modelle  Colombes  dabei  zu  Grunde  gelegt 
haben.  Man  wird  also  nicht  umhin  können,  als  den  geistigen 
Urheber  des  Werkes  den  Jean  Perröal  anzuerkennen. 

Für  die  Ausführung  kamen  allerdings  andere  Kräfte  in 
Betracht.  Am  24.  April  1526,  nachdem  der  ornamentale  Theil 
der  Grabmäler  vollendet  war,  beauftragte  die  Fürstin  den  Bild- 
hauer Conrad  Meyt,  einen  Schweizer,  mit  der  Ausführung  der 
Grabstatuen  nach  der  von  L.  van  Boghem  gelieferten  Zeichnung 
(„selon  le  pourtraict  pour  ce  faict  par  maistre  L.  v.  Boghem"), 
d.  h.  also  nach  der  diesem  durch  Jehan  de  Bruxelles  zuge- 
kommenen Visirung.  Meister  Konrad  muss  ein  hochgeschätzter 
Künstler  gewesen  sein;  die  Erzherzogin  besass  von  seiner 
Hand  ihr  eigenes  Bildniss  und  das  ihres  Gemahls,  in  Marmor 
ausgeführt  (Nr.  9  und  10  bis  des  Inventars),  ausserdem  ein  in 
Holz  geschnitztes  Bildniss  des  Meisters  (Nr.  15  ebenda),  wahr- 
scheinlich von  Jean  de  Maubeuge  gefertigt.  Welchen  Werth 
Margarethe  auf  seine  Arbeit  legte,  erkennt  man  auch  daraus, 
dass  er  sich  nur  zur  Ausführung  der  Gesichter,  Hände  und  der 
übrigen  nackten  Theile  an  den  Grabstatuen  („les  visaiges,  mains 
et  les  vifs")  zu  verpflichten  brauchte,  während  ihm  gestattet 
wurde,  für  das  übrige  sich  der  Beihilfe  seines  Bruders  Thomas 
oder  anderer  geschickter  Künstler  zu  bedienen.  Als  Verfertiger 
der  Figuren  von  Margarethe  von  Bourbon  und  ihrer  Schwieger- 
tochter werden  Arne  Picard  und  Jehan  Rolin  genannt.  An 
der  Capelle  der  Jungfrau  war  unter  anderen  Jehan  de  Louen, 
ein  geschickter  Ornamentist,  betheiligt.  Die  Chorstühle  arbeitete 
Pierre  Terrasson  mit  seinen  Gehilfen;  für  die  emaillirten  Fuss- 
boden wird  Francis  Canarin  genannt.  Was  endlich  die  Glas- 
gemälde betrifft,  so  kommt  eine  Anzahl  von  Glasmalern  in  den 
Urkunden  vor,  ohne  dass  jedoch  der  Künstler  genannt  wird, 
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dem  man  die  Entwürfe  verdankt.  Wenn  französische  Schriftsteller 
aus  dem  Umstände,  dass  Jean  Perr6al  1 472  zu  Nantes  als  „maistre 
verrier"  vorkommt,  den  Schluss  ziehen,  dass  von  ihm  die  Ent- 
würfe zu  den  Glasgemälden  in  Brou  herrühren,  so  muss  ich 
diese  Annahme  als  höchst  unwahrscheinlich  bezeichnen.  Denn 
nicht  blos  erwähnen  die  zahlreichen  vorliegenden  Schriftstücke 
hierüber  nichts,  sondern  zu  der  Zeit,  als  die  Glasgemälde  zur 
Ausführung  kamen,  war  Perreal  längst  nicht  mehr  am  Bau 
betheiligt.  Auch  ist  wohl  zu  beachten,  dass  in  den  Glasmalereien 
mehr  als  in  irgend  einem  andern  Theile  der  künstlerischen 
Ausstattung  die  Formen  der  Renaissance  zur  Verwendung 
kommen,  und  zwar  in  einer  Behandlungweise,  die  am  meisten 
mit  den  Schöpfungen  niederländischer  Maler  jener  Epoche  über- 
einstimmt. Ein  solcher  —  vielleicht  der  schon  genannte  Jean 
de  Bruxelles  —  wird  es  gewesen  sein,  dem  die  Anfertigung 
der  Entwürfe  zu  diesen  prachtvollen  Werken  zu  verdanken  ist. 

Ziehen  wir  nun  die  Summe  unserer  Betrachtungen,  so  ist 
die  Kirche  von  Brou  mit  ihren  glänzenden  Denkmälern  und 
ihrer  mannigfaltigen  Ausschmückung  als  ein  grosses  und  zwar 
als  das  letzte  Gesammtdenkmal  zu  bezeichnen,  mit  welchem  die 
hinsterbende  Gothik  ihren  Abschied  nimmt.  Sie  fühlt  das  Her- 
aufsteigen einer  neuen  Zeit  mit  neuen  Anschauungen  und 
Tendenzen,  deren  mächtigem  Vordringen  sie  weichen  muss. 
Aber  mit  letztem  Aufgebot  ihrer  Kräfte  tritt  sie  noch  einmal 
auf  den  Kampfplatz  und  liefert  eine  Schöpfung,  der  wir,  mag 
auch  an  Stelle  streng  mittelalterlichen  Ernstes  eine  üppig  heitere 
Decorationslust,  ganz  im  Sinne  dieser  prunkliebenden  Zeit,  ge- 
treten sein,  unsere  Bewunderuug  nicht  versagen  können.  Zu- 
gleich aber  gewahren  wir,  dass  die  mittelalterliche  Kunst  in 
diesem  ihrem  letzten  Entwickelungsstadium  sich  den  Einflüssen 
des  neuen  Stils  zu  verschliessen  nicht  mehr  im  Stande  ist,  denn 
in  der  Behandlung  der  Grabfiguren,  in  den  beigegebenen  nackten 
Genien,  in  den  Schnitzereien  der  Chorstühle  und  namentlich  in 
den  Glasmalereien  und  den  Bodenfliesen  hält  die  Renaissance 
ihren  Einzug.  Und  so  sind  uns  denn  diese  merkwürdigen 
Schöpfungen  eines  der  wichtigsten  Zeugnisse  für  den  Umschwung 
der  Zeiten  und,  trotz  allen  Festhaltens  an  der  mittelalterlichen 
Ueberlieferung ,  für  den  Beginn  einer  neuen  Weltanschauung. 

Zum  Schluss  sei  es  mir  gestattet,  noch  darauf  hinzuweisen, 


3°2 


wie  die  Kirche  von  Brou  auf  ihre  nächste  Nachbarschaft  gewirkt 
hat.  Wir  erkennen  das  an  der  Pfarrkirche  von  Bourg,  einem 
stattlichen  Werke  derselben  Epoche.  Als  mit  dem  Neubau  der 
Kirche  von  Brou  die  Pfarrverwesung  nach  Bourg  verlegt 
wurde,  begann  man  den  Bau  einer  ansehnlichen  Pfarrkirche. 
Louis  van  Boghem  wird  im  December  15 14  als  Hauptmeister 
genannt,  unter  welchem  mehrere  Maurermeister  der  Stadt  das 
Werk  ausführten.  Anordnung  und  Behandlung  erinnern  deut- 
lich an  die  Kirche  von  Brou,  nur  ist  Alles  einfacher  gehalten, 
aus  dem  Füstlichen  in's  Bürgerliche  übersetzt.  Das  hohe  Mittel- 
schiff ist  wie  dort  jederseits  von  zwei  niedrigeren  Seitenschiffen 
begleitet,  Alles  wieder  mit  Sterngewölben  bedeckt,  nur  sind 
die  Verhältnisse  durchweg  schlanker  als  dort.  Der  Chor,  fünf- 
seitig aus  dem  Achteck  geschlossen,  hat  freischwebende,  keck 
durchbrochen  gearbeitete  Schlusssteine  in  den  Gewölben,  von 
phantastischer  Wirkung.  Tüchtig  gearbeitete  Chorstühle  mit 
grossen  Heiligenfiguren  in  Flachreliefs  auf  den  Rückseiten  zeugen 
von  gediegener  Behandlung,  und  im  Ornament  wieder  Einflüsse 
der  Renaissance.  Noch  deutlicher  tritt  das  neue  Stilelement 
in  dem  schönen  Glasgemälde  des  nördlichen  Seitenschiffes  auf, 
welches  wahrscheinlich  der  einzige  Rest  einer  grösseren  Reihen- 
folge ist. 

Sehen  wir  hier  ein  Schwanken  zwischen  Gothik  und 
Renaissance,  so  hat  letztere  endlich  an  der  sehr  stattlich  mit 
einem  kuppelgekrönten  Thurm  ausgebildeten  Fassade  den  Sieg 
davongetragen.  Zwar  spielen  in  die  Form  der  Portale  mittel- 
alterliche Gedanken  noch  hinein,  namentlich  in  der  an  romanische 
Portale  erinnernden  Gliederung;  aber  die  drei  Systeme  ge- 
kuppelter Pilaster  und  Halbsäulen,  welche  die  Strebepfeiler 
beleben,  sowie  die  achteckige  Kuppel,  welche  den  Thurm  ab- 
schliesst,  gehören  gänzlich  der  Renaissance.  Am  südlichen 
Portal  liest  man  die  Jahreszahl  1545.  Das  war  die  Zeit,  wo 
überall  im  Norden  der  neue  Stil  zur  ausschliesslichen  Herrschaft 
gelangte. 
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Tfi  aum  ein  anderes  Gebäude  der  Welt  regt  den  Betrachtenden 
zu  so  entgegengesetzten  Empfindungen  an,  wie  Sanct  Peter 
in  Rom.  Wird  die  ungeheure  Grösse  uns  stets  mic  Staunen, 
die  herrliche  Kuppel  Michelangelos  mit  Bewunderung  erfüllen, 
so  fehlt  es  dagegen  weder  aussen  noch  innen  an  vielfachen 
Anlässen,  über  die  Verballhornung  der  ursprünglich  so  gross- 
artigen Anlage  sich  unwillig  zu  ereifern.  Selbst  der  Laie 
bemerkt  bald,  dass  in  dem  Bau,  wie  er  jetzt  vor  uns  steht, 
sich  die  verschiedensten  widerstreitenden  Tendenzen  kreuzen, 
und  dass  daher  hier  mehr  als  irgendwo  eine  genaue  Ermittelung 
über  die  Wandlungen  der  einzelnen  Bauperioden  nothwendig 
ist.  Was  wir  bis  vor  Kurzem  darüber  wussten,  floss  aus- 
schliesslich aus  den  trüben  und  unzuverlässigen  Quellen  von 
Vasari  und  Serlio,  die  uns  wohl  ein  Hin-  und  1  lerschwanken 
zwischen  Centralanlage  und  Langhausbau  erkennen  Hessen,  im 
Uebrigen  aber  so  viel  Dunkles  und  Widersprechendes  enthielten, 
dass  man  von  einer  klaren  und  sicheren  Geschichte  dieses 
Riesenbaues  weit  entfernt  war.  Das  Wesentliche  lief  darauf 
hinaus,  dass  Papst  Nicolaus  V.  zuerst  den  Beschluss  fasste,  an 
Stelle  der  alten  Constantinischen  Basilika  einen  Neubau  auszu- 
führen, der  in  die  Hände  des  Bernardo  Rossellino  gelegt  wurde, 
dass  dieser  Neubau  nach  dem  1455  erfolgten  Tode  des  Papstes 
in  seinen  Anfangen  als  Ruine  liegen  blieb,  bis  der  gewaltige 
Julius  II.  den  Beschluss  fasste,  denselben  nach  einem  neuen 
Plane  wieder  aufzunehmen  und  dafür  den  grössten  der  da- 
maligen Baumeister,  Bramante,  berief.    Wenn  man  im  All- 
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gemeinen  wohl  wusste,  dass  Bramantes  Grundgedanke  auf 
einen  Centraibau  mit  mächtig  dominirender  Mittelkuppel  über 
dem  griechischen  Kreuz  und  mit  vier  kleineren  Kuppeln  in  den 
Ecken  hinauslief,  so  war  für  die  genauere  Feststellung  und 
Ermittelung  der  einzelnen  Stadien  in  der  Gestaltung  dieser 
Pläne  so  gut  wie  nichts  geschehen.  Erst  Baron  Heinrich  von 
Geymüller  kam  auf  den  Gedanken,  in  dem  ungeheuren  Material, 
welches  die  Sammlung  der  Handzeichnungen  in  den  Uffizien 
darbietet,  aus  den  gegen  gooo  architektonischen  Blättern  eine 
Reihe  von  Studien  und  Entwürfen  für  Sanct  Peter  an 's  Licht 
zu  ziehen  und  unter  diesen  die  ursprünglichen  Pläne  und  Ent- 
würfe Bramantes  nachzuweisen.  In  einem  vorläufigen  Bericht 
gab  er  von  dieser  epochemachenden  Entdeckung  eine  Mittheilung, 
bis  er  dann  nach  jahrelangen  Studien  und  Arbeiten  mit  dem 
grossen  Prachtwerk  an's  Licht  trat,  welches  seit  Kurzem  voll- 
endet vorliegt.  In  einer  seines  Gegenstandes  würdigen  Aus- 
stattung umfasst  dasselbe  einen  in  deutscher  und  französischer 
Sprache  gehaltenen  Textband  in  Grossquart  sammt  einem  Bande 
von  55  Tafeln  in  Grossfolio,  welcher  das  gesammte  Material 
enthält,  das  der  Verfasser  für  sein  Thema  aufzufinden  vermochte. 
Es  kann  nicht  meine  Absicht  sein,  an  diesem  Orte  eingehend 
über  ein  so  gewaltiges,  in  seinen  Einzelheiten  mehr  den  Fach- 
mann angehendes  Unternehmen  zu  berichten;  aber  der  Xame 
eines  der  grössten  Baumeister  der  Renaissance  und  eines  der 
berühmtesten  und,  trotz  aller  Verunstaltungen,  erhabensten 
Denkmäler  der  Welt  rechtfertigt  es  wohl,  auch  einem  grösseren 
Leserkreise  einen  allgemeinen  Bericht  über  die  Ergebnisse 
dieser  tief  eindringenden  und  bahnbrechenden  Untersuchungen 
zu  geben. 

Der  Verfasser  beginnt  im  ersten  Theile  seines  Werkes  mit 
einer  Studie  über  den  grossen  Meister  selbst,  in  welcher  er  auf 
Grund  gewissenhafter  Untersuchungen  sowohl  der  Bauwerke 
als  der  schriftlichen  Urkunden  das  Leben  und  Wirken  Bramantes 
gründlicher  und  eingehender  behandelt,  als  es  bis  jetzt  irgendwo 
auch  nur  versucht  worden  ist.  Bekanntlich  gehört  es  zu  den 
schwierigsten  und  dunkelsten  Partien  der  Kunstgeschichte,  die 
Arbeiten  Bramantes  aus  seiner  ersten  Epoche  festzustellen. 
Es  ist  das  besondere  Verdienst  Geymüllers,  den  Aufenthalt  des 
Meisters  in  der  Lombardei  und  seine  dort  entstandenen  Werke 


Digitized  by  Google 


:>o7 

schärfer  beleuchtet  zu  haben,  als  es  bis  jetzt  irgendwo  geschehen 
ist.  Denn  bisher  wurde  dort  eine  Menge  von  Bauwerken  auf 
Bramante  zurückgeführt,  an  welchen  er  offenbar  nicht  betheiligt 
war  und  die  nur  im  Allgemeinen  der  dort  durch  ihn  begründeten 
Schule  zuzuschreiben  sind.  Zu  den  bemerkenswerthesten  Er- 
gebnissen zähle  ich  die  Nachweisung  der  edlen  Kirchenfassade 
von  Abbiate  Grasso,  welche  die  Jahreszahl  1477  trägt  und  ohne 
Zweifel  mit  Recht  Bramante  zugeschrieben  wird.  Noch 
wichtiger  ist  ferner,  dass  auch  gewisse  Arbeiten  am  Dom  zu 
Como,  besonders  die  Architektur  der  Südseite  des  Schiffes, 
unserem  Meister  beigelegt  werden,  die  in  der  That  sich  von 
den  üppig  decorirten  Theilen  des  Tommaso  Rodari  so  sehr 
unterscheiden,  dass  ein  maassgebender  Einfluss  Bramantes  kaum 
abzuleugnen  ist;  vollends  der  später  hinzugefugte  edle  Chor- 
und  Querschiffbau  spricht  den  vollständigen  Sieg  Bramantescher 
Auffassung  über  die  ältere  spielende  Decorationslust  der  Lom- 
barden aus.  Ueberhaupt  liegt  ein  grosses  Verdienst  dieser 
Arbeit  darin,  dass  der  Verfasser  die  Thätigkeit  Bramantes  von 
der  seiner  lombardischen  Zeit-  und  Kunstgenossen  sorgfältig 
zu  scheiden  gesucht  hat,  wobei  nicht  blos  urkundliche  Er- 
mittelungen, sondern  mehr  noch  ein  feines  an  den  grossen 
Werken  der  italienischen  Renaissance  geschärftes  künstlerisches 
Unterscheidungsvermögen  maassgebend  waren.  Denn  nur  dann 
darf  man  ein  Werk  als  ein  Bramantisches  bezeichnen,  wenn 
dasselbe  nicht  blos  vollendete  Schönheit  der  Verhältnisse, 
sondern  auch  eine  unnachahmliche  Feinheit  und  Grazie  der 
Durchbildung  zeigt.  Zu  den  interessantesten  Ergebnissen  gehört 
dann  namentlich  die  Frühdatirung  des  Palastes  der  Cancelleria, 
deren  Pläne  aller  Wahrscheinlichkeit  nach  noch  in  die  Mailänder 
Zeit  fallen  und  möglicherweise  schon  vor  1495  entstanden  sind. 
Als  ein  wohl  völlig  gesichertes  Ergebniss  darf  man  sodann  die 
Annahme  bezeichnen,  dass  Bramante  bereits  um  1 500,  vielleicht 
sogar  noch  gegen  Ende  des  vorhergehenden  Jahres,  in  Rom 
angekommen  sei.  Ich  muss  hier  darauf  verzichten,  in  weitere 
Einzelheiten  über  diesen  Abschnitt  der  Arbeit  einzutreten,  um 
auf  den  Hauptpunkt  des  Ganzen,  die  Pläne  für  Sanct  Peter, 
überzugehen. 

Was  dem  Bau  von  Sanct  Peter  eine  so  hohe  Bedeutung 
für  die  Kunstgeschichte  giebt,    ist  nicht    blos   seine  ausser- 
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ordentliche  Grösse  und  Monumentalität,  sondern  mehr  noch  der 
Umstand,  dass  sich  in  ihm  die  Entwickelung  des  christlichen 
Kirchenbaues  in  ihren  verschiedenen  Strömungen  aufs  Merk- 
würdigste spiegelt.  Diegesammte  Geschichte  des  mittelalterlichen 
Kirchenbaues  kann  man  als  einen  Kampf  zweier  entgegen- 
gesetzten Principien  auffassen,  die  bereits  in  altchristlicher  Zeit 
als  basilikaler  Langhausbau  und  centrale  Kuppelanlage  auftreten. 
Die  altchristliche  Basilika  mit  ihren  Säulenreihen  und  ihren 
hölzernen  Balkendecken  blieb  bekanntlich  im  Abendlande  das 
Hauptschema  für  den  Kirchenbau,  während  der  centrale  Kuppel- 
bau im  byzantinischen  Reiche  bald  jene  andere  Form  verdrängte. 
Schon  im  Laufe  der  romanischen  Epoche  aber  erhielt  die 
Basilika  durch  Aufnahme  des  römischen  Kreuzgewölbes  eine 
wesentliche  Umgestaltung,  deren  höchste  Vollendung  sich  in  den 
gothischen  Kathedralen  vollzog.  Zugleich  aber  wirkte  die 
byzantische  Kuppel  auf  die  abendländische  Basilika  ein,  in 
einzelnen  Fällen,  wie  bei  San  Marco  zu  Venedig  und  bei  St. 
Front  zu  Perigueux.  in  völliger  Aufnahme  des  Centraigedankens, 
allgemeiner  jedoch,  indem  man  die  Kuppel  mit  dem  Langhaus 
der  Basilika  zu  verbinden  strebte,  und  dieselbe  über  dem  Kreuz- 
schiffe sich  erheben  Hess.  Am  Rhein  namentlich  erfreute  sich 
dieser  Gedanke  solcher  Beliebtheit,  dass  mehrfach,  wie  an  den 
Domen  zu  Mainz,  Speyer  und  Worms,  doppelte  Kuppeln, 
meistens  auch  mit  doppeltem  Querschiff,  angeordnet  wurden. 

Noch  weiter  ging  man  in  Italien  auf  diesem  Wege  vor, 
indem  man  schon  beim  Dom  zu  Pisa  für  die  Kuppel  eine 
grössere  Basis  als  blos  die  Breite  des  Mittelschiffes  zu  erhalten 
suchte,  was  dort  dann  zu  der  eigenthümlichen  Form  einer  ovalen 
Kuppel  führte.  Während  sodann  im  Norden  der  gothische  Stil 
diese  Kuppelbauten  als  ein  ihm  fremdartiges  Element  abzustreifen 
suchte,  schritt  man  in  Italien  auf  dem  entgegengesetzten  Wege 
vor,  und  der  Dom  zu  Siena,  San  Petronio  zu  Bologna,  nament- 
lich aber  der  Florentiner  Dom  zeigen  ein  consequentes  Streben, 
eine  machtvollere  Kuppelanlage  in  der  gesammten  Breite  der 
drei  Schiffe  auf  der  Durchschneidung  von  Querhaus  und  Lang- 
haus anzuordnen.  An  diesen  Punkt  knüpft  die  Renaissance 
mit  ihren  Tendenzen  an,  und  seitdem  Brunellesco  den  gewaltigen 
Kuppelbau  des  Florentiner  Doms  zu  Ende  führte,  blieb  die 
Fortbildung  dieses  Motivs  eine  der  Hauptaufgaben  der  neueren 
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Architektur.  Wie  aber  in  Florenz  nach  mittelalterlichem  Vor- 
gang die  Kuppel  noch  achteckig-  gebildet  war,  so  finden  wir 
sie  mehrfach  namentlich  in  Oberitalien  behandelt,  besonders  an 
dem  grossartigen  Dom  zu  Pavia,  der  auf  einem  Plan  Bramantes 
beruht  und  die  Verbindung  der  achteckigen  Kuppel  mit  dem 
Langhaus  und  Querschiff  zum  ersten  Mal  in  harmonischer 
Weise  durchführt,  wahrscheinlich  nicht  ohne  Einfluss  der  früher 
für  San  Petronio  in  Bologna  entworfenen  Pläne.  Die  polygonen 
Kuppeln  bilden  auch  sonst  in  der  Lombardei  bei  den  frühen 
Bauten  Bramantes  die  Regel,  wie  namentlich  die  Kirche 
Canepanuova  zu  Pavia  und  Santa  Maria  delle  Grazie  zu  Mai- 
land bezeugen.  Dagegen  hatte  schon  Leo  Batttsta  Alberti  in 
der  Annunziata  zu  Florenz  und  Sant  Andrea  zu  Mantua  an 
Stelle  des  polygonen  Gewölbes  die  runde  Kuppelform  gesetzt. 

Als  Bramante  nun  zum  Neubau  von  Sanct  Peter  nach  Rom 
berufen  wurde,  scheint  zuerst  der  Gedanke  eines  Langhauses 
in  Verbindung  mit  einem  Querschiff  und  Kuppelbau  beabsichtigt 
gewesen  zu  sein.  Vermuthlich  ging  schon  früher  Rossellinos 
Plan  auf  ein  ähnliches  Ziel  hinaus.  Auch  Bramantes  früheste 
Studien  haben  offenbar  ein  Langhaus  im  Auge  gehabt,  denn 
nur  so  lässt  sich  seine  Absicht  erklären,  das  Pantheon  mit  der 
Basilika  des  Maxentius  zu  verbinden.  Eine  von  Geymüller 
mitgetheilte  Zeichnung  lässt  vielleicht  einen  Einfluss  von  Sant 
Andrea  zu  Mantua  vermuthen.  Doch  treten  schon  hier  als 
wesentliche  Elemente,  die  sämmtlichen  Bramante'schen  Plänen 
eigen  sind,  die  halbrunden  Abschlüsse  der  Querarme  hervor. 
Dies  ist  bekanntlich  ein  frühmittelalterliches  Motiv,  welches 
Bramante  in  der  Lombardei  vorfand  und  an  Santa  Maria  delle 
Grazie,  sowie  am  Dom  zu  Pavia  bereits  zur  Geltung  gebracht 
hatte.  Wenn  ich  nun  in  Folgendem  versuche,  das  Wesentliche 
aus  Geymüllers  Darlegungen  zu  skizziren,  so  ist  zunächst  zu 
betonen,  dass  hier  ein  Material  vorliegt,  wie  es  so  reichhaltig 
wohl  für  keinen  anderen  Monumentalbau  der  Welt  zusammen- 
gebracht wurde.  Nicht  blos  der  ausdauernde  Fleiss  im  Zu- 
sammenbringen, sondern  mehr  noch  die  Geduld  und  der 
Scharfsinn  im  Sichten  und  Ordnen  dieser  ungeheuren  Massen 
von  oft  sehr  schwierig  zu  deutenden  und  sehr  flüchtig  hin- 
geworfenen Zeichnungen  verdient  aufrichtige  Bewunderung. 
Der  Verfasser  ist   dabei  mit  anzuerkennender  Behutsamkeit 
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verfahren  und  hat  auf  scharfsinnige  Weise  den  Antheil  der 
einzelnen  Meister,  vor  Allem  die  Thätigkeit  Bramantes,  in 
helles  Licht  gesetzt  und  alle  diese  Entwürfe  in  eine  geschicht- 
liche Entwickelungsreihe  zu  ordnen  gesucht.  Was  irgend  an 
Handzeichnungen,  seltenen  alten  Stichen,  Medaillen,  literarischen 
und  urkundlichen  Nachrichten  aufzutreiben  war,  hat  er  mit  hin- 
gehendster Mühewaltung  zusammengebracht  und  für  seine  Dar- 
stellung verwerthet.  Ob  dieselbe  bereits  in  allen  Punkten  das 
Richtige  getroffen  hat,  wird  der  weitere  Fortschritt  der 
Forschungen  zur  Entscheidung  bringen;  soviel  aber  scheint  fest 
zu  stehen,  dass  er  die  grossen  Hauptpunkte  richtig  erkannt  und 
uns  über  die  Baugeschichte  von  Sanct  Peter  Aufschlüsse 
gebracht  hat,  die  zu  den  allerwichtigsten  gehören  und  zum 
ersten  Mal  das  früher  herrschende  Dunkel  und  die  Verwirrung 
in  den  Ueberlieferungen  aufgehellt  haben. 

Zunächst  ist  vor  Allem  zu  bemerken,  dass  der  Verfasser 
seine  Beweisführungen  nicht  auf  anfechtbare  subjective  ästhe- 
tische Urtheile  basirt,  sondern  auf  ein  gewissenhaftes  Studium 
der  vorhandenen  Pläne,  welche  bis  zu  den  flüchtigsten  Zeichnungen 
hin  auf's  Genaueste  nach  den  beigeschriebenen  Maassen  durch- 
genommen und  nachgerechnet  wurden.  Dies  ist  die  sicherste 
Basis,  aus  welcher  sich  feste  Ergebnisse  gewinnen  lassen,  und 
so  mühsam  dieser  Weg  immerhin  gewesen  sein  muss,  er  war 
doch  der  einzige,  der  zum  Ziele  führen  konnte.  Daraus  hat 
die  Darstellung  des  Verfassers  jene  zwingende  Logik  gewonnen, 
welche  den  Leser  mit  der  Kraft  einer  unwiderstehlichen  Wahr- 
heit ergreift.  Wenn  man  durch  das  ganze  Werk  die  Aus- 
führungen des  Verfassers  mit  Aufmerksamkeit  verfolgt,  so  er- 
giebt  sich  aus  dem  Studium  desselben  ein,  man  möchte  fast 
sagen  dramatisches  Interesse,  welches  bis  zuletzt  den  Leser  in 
Spannung  erhält,  indem  es  ihn  in  die  innerste  Gedankenwerkstatt 
eines  der  grössten  Architekten,  die  je  gelebt  haben,  blicken 
lässt.  Die  beiden  Cardinalpunkte  für  die  Erkenntniss  der 
Bramante'schen  Ideen  beruhen  auf  den  beiden  grundlegenden 
Studien  des  grossen  Meisters,  welche  entdeckt,  richtig  erkannt 
und  für  die  Geschichte  des  Denkmals  verwerthet  zu  haben, 
das  unvergängliche  Verdienst  des  Verfassers  ist.  Diese  beiden 
Entwürfe,  bezeichnet  als  B  und  D,  enthalten  jeder  für  sich  die 
vollkommene  Ausbildungeinesgriechischen  Kreu/.es  mit  centraler 
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Kuppel  und  vier  kleineren  Seitenkuppeln  und  mit  halbrunden 
Abschlüssen  aller  vier  Kreuzanne.  Der  durchgreifende  Unter- 
schied in  der  Grundrissgestaltung  beruht  im  Wesentlichen 
darauf,  dass  bei  der  einen  Redaction  die  Kreuzarme  mit  halb- 
runden Umgängen  ausgestattet  sind,  während  diese  in  dem 
anderen  Entwürfe  fortfallen.  Das  Motiv  der  Umgänge  hat 
Bramante  an  der  altchristlichen  Kirche  San  Lorenzo  in  Mai- 
land kennen  gelernt,  welche  er  sehr  bewunderte.  Es  kann  also 
keine  Frage  sein,  dass  der  Grundriss  von  Sanct  Peter,  welchen 
Serlio  dem  Peruzzi  zuschreibt,  in  seiner  ersten  Anlage  auf 
Bramante  zurückzufuhren  ist.  In  beiden  Entwürfen  besteht  der 
Hauptpunkt  in  der  Grösse  und  Weite  der  Kuppel,  welche 
Bramante  auf  vier  mächtigen  Pfeilern  ruhen  lässt,  deren  innere 
Diagonalfläche  mit  den  vorgesetzten  Säulen  noch  etwas  an  die 
achtseitige  Grundform  erinnert.  Für  die  Pfeiler  schuf  er  als 
Belebung  das  den  antiken  Bauten  entlehnte,  ungemein  wirksame 
Motiv  grosser  Nischen,  welches  wie  ein  beherrschendes  Grund- 
schema für  die  Gestaltung  aller  Räume  in  genialer  Weise  ver- 
werthet  ist.  Die  vier  kleineren  Kuppelräume  in  den  Ecken, 
deren  Durchmesser  die  Hälfte  der  Hauptkuppel  beträgt,  sollten 
mit  ihrem  gedämpfteren  Lichte  stimmungsvoll  vorbereitend  auf« 
den  Hauptraum  hinleiten,  nach  aussen  aber,  wie  die  gleich- 
zeitige Münze  Caradossos  beweist,  in  bescheidener  Unterordnung 
mit  den  Giebeldächern  der  Kreuzarme  gleiche  Hohe  halten. 
Endlich  wurden  auf  den  Ecken  vier  Sacristeien  und  Capellen 
angebracht  zwischen  denselben  und  den  Kreuzarmen  Vorhallen 
mit  Säulenportiken  eingefügt  und  alle  diese  Räume  durch  das 
geistvoll  ausgebeutete  Motiv  der  Nischen-Gliederung  der  Wände 
aufs  Genaueste  in  einander  verschränkt. 

Bei  dem  zweiten  Plan,  der  die  vier  Kreuzarme  mit  Um- 
gängen bildet,  sind  die  Elemente  der  gesammten  Anordnung 
im  Wesentlichen  festgehalten  und  zu  einer  noch  grossartigeren 
Raumwirkung  entwickelt,  bei  welcher  die  in  gedämpfter 
Beleuchtung  angeordneten  Umgänge  den  Haupträumen  als 
stimmungsvolle  Einleitung  und  Umrahmung  dienen  sollten. 
Auch  hier  schuf  der  Meister  in  seinem  unablässigen  Streben 
nach  höchster  Vollendung  noch  die  Variante  zweistöckiger  und 
einstöckiger  Umgänge,  entschied  sich  aber,  wie  es  scheint, 
endgültig  für  die  letztere  Auffassung,  wobei  eine  triforienartige 
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Galerie  nach  der  Annahme  des  Verfassers  den  Innenbau  reicher 
gestalten  sollte.  Für  die  Kuppel  endlich  schuf  er  jene  voll- 
kommenste Form,  die  nach  dem  Vorbilde  des  Pantheon  den 
reinen  Halbkreis  als  Grundlage  hat,  wobei  das  Gewölbe  aufs 
schönste  durch  Cassetten  belebt,  der  Tambour  innen  und  aussen 
durch  Säulenstellungen  gegliedert  wurde.  Der  Verfasser  bietet 
für  die  verschiedenen  von  ihm  ermittelten  Bramante'schen 
Grundrisse  drei  ideale  Restaurationen,  indem  er  vollständige 
Durchschnitte  in  wirkungsvollen  Stichen  vorführt.  Dies  ist  der- 
jenige Theil  der  Arbeit,  in  welchem  seine  künstlerische  Be- 
gabung in  erfreulicher  Weise  zu  Tage  tritt,  und  indem  er  die 
Chorfassade  nach  dem  endgültigen  Bramante'schen  Entwurf  uns 
.  in  ähnlicher  Weise  darstellt,  lässt  er  die  unvergleichliche  Herr- 
lichkeit jenes  höchsten  Gedankens  des  christlichen  Kirchen- 
baues in  einer  Weise  vor  uns  erstehen,  dass  wir  jetzt  erst  zu 
ahnen  vermögen,  um  welche  erhabenste  künstlerische  Er- 
scheinung die  Welt  durch  die  späteren  Umgestaltungen  Sanct 
Peters  betrogen  worden  ist. 

Es  lässt  sich  als  möglich  denken,  dass  Bramante  zuletzt 
durch  äussere  Einflüsse  von  dem,  was  er  für  das  Richtigste 
oder,  wie  Michelangelo  sagte,  für  die  Wahrheit  hielt,  abge- 
bracht und  zur  Annahme  eines  Langhausbaues  gedrängt  wurde. 
Auch  darüber  giebt  der  Verfasser  uns  eingehende  Aufschlüsse, 
indem  er  einen  fünfschiffigen  Langhausbau  von  mässiger  Länge 
mit  Recht  als  das  Vollkommenste  bezeichnet.  Mit  Bramantes 
Tode  tritt  eine  Verdunkelung  jener  grossen  Baugedanken  ein. 
Der  von  Serlio  als  Plan  Rafaels  mitgetheilte  Grundriss  ist  zwar 
nichts  weniger  als  genau,  lässt  aber  doch  in  der  Verbindung 
von  Langhaus  und  Kuppelbau  eine  echt  Rafaelische  Harmonie 
erkennen.  Anders  verhält  es  sich  mit  den  Plänen  von  Giuliano 
da  Sangallo,  wo  das  Langhaus  zu  der  ungeheuerlichen  Breite 
von  sieben  Schiffen  anschwillt,  welcher  dann  eine  ähnliche 
U  Übertreibung  der  Querarme  gegenübertreten  sollte.  Ich  gehe 
nicht  auf  alle  hiebei  in  Betracht  kommenden  Varianten  ein,  will 
aber  nur  noch  des  dem  Fra  Giocondo  zugeschriebenen  Planes 
gedenken,  der  in  die  Langhausentwickelung  jene  rhythmischen 
Kuppelanordnungen  einfügt,  welche  specifisch  oberitalienisch 
sind,  und  in  dem  gleichzeitig  entstandenen  herrlichen  Bau 
von   Santa  Giustina   in  Padua  die   edelste  Ausprägung  er- 
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fahren  haben.  Auch  hier  ist  der  Verfasser  unermüdlich  gewesen, 
für  die  verschiedenen  Pläne  Restaurationsversuche  der  Fassaden 
und  der  Durchschnitte  des  Langhauses  zu  entwerfen  und  in 
trefflich  wirkenden  Stichen  ausführen  zu  lassen.  Um  schliess- 
lich dem  Auge  durch  unmittelbare  Vergleichung  die  Erkenntniss 
des  ungeheuren  Abstandes  der  jetzigen  Peterskirche  von  den 
ursprünglichen  Entwürfen  Bramantes  zu  ermöglichen,  ist  die 
jetzige  Fassade  sammt  dem  Kuppelbau  im  Aufriss,  und  das 
jetzige  Innere  im  Durchschnitt  nach  dem  Stiche  von  Ferrabosco 
beigegeben. 

Zu  den  mühevollsten,  aber  auch  instructivsten  Tafeln  end- 
lich gehört  jene  in  Farbendruck  entworfene  synoptische  Dar- 
stellung, welche  den  jetzigen  Zustand  der  Peterskirche  mit 
der  Reihenfolge  aller  ihrer  Umänderungen  seit  dem  Neubau 
Rossellinos  und  mit  einer  Andeutung  der  alten  Petersbasilika 
darstellt  —  eines  der  lehrreichsten  und  interessantesten  Blätter 
des  ganzen  Werkes,  welches  in  graphischer  Darstellung  alle 
Resultate  der  umfassenden  Untersuchung  von  Geymüller  ent- 
hält. Zu  den  wichtigsten  Ergebnissen  gehört,  wie  ich  schliess- 
lich hinzufügen  will,  der  Nachweis,  dass  die  Kuppelpfeiler 
noch  ganz  so  bestehen,  wie  Bramante  sie  entworfen  hat,  mit 
alleiniger  Ausnahme  der  von  Antonio  da  Sangallo  vermauerten 
sechs  äusseren  Nischen.  Die  alten,  lange  nachgebeteten  Vor- 
würfe gegen  die  Solidität  der  Bramante'schen  Ausführung 
müssen  damit  für  immer  verstummen. 

Man  kann  von  dem  herrlichen  Werke  nicht  scheiden,  ohne 
dem  Verfasser  den  wärmsten  Dank  auszusprechen.  Indem  er 
uns  in  die  Werkstatt  eines  der  grössten  schaffenden  Meister 
der  Renaissance  einfuhrt  und  uns  die  Geschichte  des  erhabensten 
Kirchenbaues  der  Welt  darlegt,  hat  er  dem  unvergleichlichen 
Bramante  das  würdigste  Ehrendenkmal  errichtet  und  zugleich 
sich  selbst  zu  unvergänglichem  Gedächtniss  mit  demselben 
verbunden. 
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^T7T\ie  „Heidelberger  Zeitung-1'  brachte  vor  Kurzem  eine  schnell 
(35^  in  andere  öffentliche  Blätter  übergegangene  Notiz  über 
den  einzigen  Codex,  welcher  von  der  nach  der  Eroberung 
Heidelbergs  erfolgten  Plünderung  und  Beraubung  der  berühmten 
Palatina  wie  durch  ein  Wunder  Deutschland  erhalten  geblieben 
ist.  Diese  Bibliothek  wurde  bekanntlich  im  Jahre  1622  durch 
Maximilian  I.  von  Bayern  nach  der  Eroberung  Heidelbergs  und 
der  Pfalz  durch  Tilly  dem  Papste  geschenkt,  der  zur  Empfang- 
nahme der  Bücher  und  Handschriften  den  bekannten  Leo 
Allatius  nach  Heidelberg  schickte.  Unterdessen  hatte  ein 
bayerischer  Bibliothekar  einige  werthvolle  Handschriften  aus- 
gesucht und  nach  München  verbracht.  Allatius,  der  hiervon 
erfuhr,  reclamirte  in  München  die  fehlenden  Schriften  und  er- 
hielt sie  auch  alle,  ausgenommen  eine  einzige,  jene  oben  er- 
wähnte, die  bei  der  Besetzung  Münchens  durch  den  schwedischen 
König  Gustav  Adolf  im  Jahre  1632  confiscirt  und  als  werthvolle 
Beute  nach  Gotha  verbracht  wurde,  wahrscheinlich  durch  einen 
weimarischen,  im  schwedischen  Heere  dienenden  Fürsten.  Seit- 
dem befindet  sich  jene  Handschrift  („habent  sua  fata  libelli") 
in  Gotha  und  ist  nur  vorübergehend  nach  ihrer  alten  Heimat, 
nach  Heidelberg  zurückgekehrt.  Dort  gab  sie  Anlass  zu  archi- 
valischen  Forschungen,  welche  zur  Entdeckung  des  Malers  der 
prachtvollen,  den  grössten  Theil  des  Manuscripts  schmückenden 
Miniaturen  führte.  Der  Codex,  aus  305  Pergamentblättern  des 
grössten  Folioformats  (60  auf  30  Centimeter)  bestehend,  enthält 
eine  wohl  dem  Ende  des  fünfzehnten  Jahrhundorts  anqreriörige 
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deutsche  Uebersetzung  des  Neuen  Testaments  und  war  einst 
im  Besitze  des  Pfalzgrafen  Ottheinrich,  eines  der  grössten  Kunst- 
freunde jener  Zeit,  von  welchem  bekanntlich  nicht  blos  der  edelste 
und  reichste  Theil  des  Heidelberger  Schlosses,  sondern  auch  die 
grossartige  Anlage  des  Schlosses  von  Neuburg  an  der  Donau 
herrührt.  Dieser  hatte  sie  um  1530  erworben.  Sie  war  damals 
erst  bis  in  das  14.  Capitel  des  Marcus-Evangeliums  mit  Initialen 
und  Miniaturbildern  geschmückt,  während  der  Rest  der  Hand- 
schrift noch  nicht  ausgemalt  war,  aber  der  Raum  für  die 
Initialen  und  Figurenbilder  war  ausgespart.  Ottheinrich  be- 
schloss,  sie  malen  zu  lassen.  Er  gewann  für  diese  Arbeit  den 
Maler  Mathes  Gerung  von  Lauingen  an  der  Donau.  Der  Name 
des  Malers,  den  die  Handschrift  nicht  überliefert  hat,  ist  uns 
in  den  Abschriften  der  Verträge  enthalten,  welche  Ottheinrich 
mit  Gerung  behufs  Illustrirung  des  Codex  abschliessen  Hess, 
und  die  in  neuester  Zeit  wieder  aufgefunden  wurden.  Der 
erste  dieser  Verträge  bestimmte,  dass  Mathes  Gerung  Ott- 
heinrichs „Bibelbuch*  durchaus  mit  Malereien  und  Buchstaben 
zu  figuriren"  habe,  wofür  er  60  fl.  und  ein  Hofwinterkleid,  Rock, 
Hose  und  Wams,  erhalten  sollte.  Für  diese  Summe  hätte  der 
Meister  67  Figuren  und  200  Buchstaben  malen  sollen.  Es  fand 
sich  aber,  dass  man  sich  in  der  Zahl  der  zu  malenden  Figuren 
und  Buchstaben  geirrt  hatte.  Darum  wurde  auf  Vorstellung 
des  Malers  der  Vertrag  geändert  und  ausgemacht,  dass  er  70  fl. 
und  ein  Hofwinterkleid  erhalten  sollte.  Dieser  zweite  Vertrag 
wurde  am  20.  December  1530  abgeschlosen,  und  damit  stimmt 
die  Jahreszahl  1530  im  14.  Capitel  des  Marcus  im  Codex.  Als 
die  Arbeit  zur  Zufriedenheit  des  Pfalzgrafen  ausgefallen  war, 
wurde  in  einem  dritten  Vertrage  am  24.  September  1531  dem 
Mathes  Gerung  die  Ausmalung  der  Apokalypse  ebenfalls  über- 
tragen. Den  Abschluss  des  Werkes  erreichte  er  schon  im 
folgenden  Jahre,  wie  eine  doppelte  Inschrift  am  Ende  desselben 
bezeugt. 

Tn  der  Geschichte  unserer  alten  Kunst  trifft  es  sich  nicht 
oft  so  glücklich,  dass  urkundlich  nachgewiesene  Künstler- 
namen zugleich  mit  beglaubigten  Werken  verbunden  werden 
können.  Hier  liegt  einer  jener  seltenen  Fälle  vor,  wo  ein  be- 
deutendes Werk  urkundlich  und  mit  dem  Namen  seines  Ur- 
hebers übermittelt  wird.    Wir  finden  den  Namen  des  Meisters 
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in  Naglers  Künstlerlexikon,  wo  er  in  zwei  Formen,  als  Geron 
und  Gerung,  vorkommt.  Die  erste  Form  ist  wohl  durch  die 
Gewohnheit  des  schwäbischen  Dialekts,  das  U  in  den  Endsylben 
als  dunkles  O  zu  sprechen,  zu  erklären.  Der  Meister  stammte 
von  Lauingen  an  der  Donau,  jetzt  in  Bayern  gelegen,  damals 
aber  /um  Her/ogthum  Neuburg,  dem  Stamme  nach  jedoch  zu 
Schwaben  gehörig.  Im  Rathhause  daselbst  soll  sich  ein  Ge- 
mälde befinden,  welches  das  Heer  Karls  V.  vor  Lauingen  dar- 
stellt, mit  einem  Monogramm  und  der  Jahreszahl  1551  bezeichnet. 
Passavant,  im  Kunstblatt  von  1841,  S.  431,  erwähnt  auf  Grund- 
lage einer  Nachricht  in  Brulliots  Dictionnaire  IS.  282  dieses 
Bild,  und  glaubt  demselben  Meister  ein  mit  der  Jahreszahl  1 540 
und  dem  Monogramm  bezeichnetes  Gemälde  in  der  Galerie 
des  Duca  Litta  zu  Mailand  zuschreiben  zu  dürfen,  welches  mit 
vielen  kleinen  Figuren  höchst  naiv  und  interessant  die  Ge- 
schichte des  Paris  und  die  Zerstörung  von  Troja  darstellt,  dort 
aber  auf  Grund  des  Monogramms  ganz  sinnlos  einem  „G.  Mostaert" 
zugeschrieben  wird.  In  Naglers  Monogrammisten,  Band  IV 
S.  560  ist  derselbe  Künstler  als  „Mathias  Gerung  von  Nördlingen'' 
aufgeführt.  Herzlich  unbedeutend  dagegen  ist  ein  kleines 
Tafelbild  (Nr.  105)  in  der  Galerie  zu  Karlsruhe,  welches  eine 
Allegorie  der  unterdrückten  Gerechtigkeit  enthält  und  mit  dem 
Monogramm  des  Künstlers  und  der  Jahreszahl  1543  bezeichnet 
ist.  Man  sieht  die  Gerechtigkeit,  ein  halbnacktes  Weib  in 
herabgeglittenem  rothem  Richtermantel,  an  einen  Baum  ge- 
lehnt am  Saum  eines  Waldes  sitzen,  mit  gefesselten  Füssen, 
während  Schwert  und  Waage  ihren  Händen  entsunken  sind. 
Neben  ihr  ein  schlafender  Amor,  darüber  hinaus  Blick  auf's 
Hochgebirge.  Dabei  ein  Zettel  mit  der  Inschrift:  .Justicia 
dormit",  und  darunter  die  Buchstaben  O.  W.  O.  N.  (O  Welt! 
O  Noth!)  Die  Zeichnung  der  Figur,  mehr  aber  noch  die  blei- 
graue Carnation  lässt  Manches  zu  wünschen.  Dieselbe  Devise 
findet  sich,  wie  ich  gütiger  Mittheilung  verdanke,  auf  der  Rand- 
leiste unter  einem  Bilde  auf  Pol.  263a  zur  Apostelgeschichte 
in  einem  anderen  Bande  dieser  Handschrift;  dabei  die  Buch- 
staben M.  G.  und  die  Jahreszahl  1530. 

Da  sein  Monogramm  mit  dem  des  Mathäus  Grünewald 
identisch  ist,  so  sind  beide  Meister  gelegentlich  mit  einander 
verwechselt  worden.    Von  den  wenigen  Gemälden,  die  wir  bis 
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jetzt  dem  Meister  zuschreiben  können,  sind  die  hier  zu  be- 
sprechenden wohl  die  bedeutendsten.  Von  besonderer  Wichtig- 
keit werden  sie  noch  dadurch,  dass  Gerung  auch  im  Holz- 
schnitt Darstellungen  der  Apokalypse  herausgegeben  hat,  von 
denen  Passavant  auf  der  Bibliothek  in  Wolfenbüttel  eine  Reihen- 
folge von  54  Blättern  vorfand.  In  Wahrheit  gehören  jedoch,  wie 
ich  einer  gefälligen  Mittheilung  des  Herrn  Oberbibliothekars 
von  Heinemann  daselbst  entnehme,  nur  26  Blätter  dem  Gyklus 
der  Apokalypse  an*).  Nagler  kennt  davon  nur  sieben,  fuhrt 
aber  noch  eine  Anzahl  anderer  Blätter  an,  welche  zum  Theil 
dem  Inhalte  nach  mit  Scenen  der  gemalten  Apokalypse  über- 
einstimmen. Für  einen  der  jüngeren  bayerischen  Kunstforscher 
wäre  es  eine  schöne  Aufgabe,  im  Archiv  von  Lauingen  nach 
urkundlichen  Nachrichten  über  den  Künstler  zu  forschen.  Denn 
ohne  Frage  gebührt  ihm  mehr  Aufmerksamkeit,  als  ihm  bis 
jetzt  zu  Theil  geworden  ist. 

Dass  Otto  Heinrich  einen  Meister  aus  Lauingen  verwendete, 
erklärt  sich  leicht,  wenn  man  erwägt,  dass  der  Fürst  damals 
das  Fürstenthum  Neuburg  regierte,  wo  er  denn  auch  in  den 
dreissiger  Jahren  jenen  grossen  Schlossbau  errichten  Hess,  der 
jetzt  trotz  schmählicher  Verwahrlosung  noch  von  dem  Kunst- 
sinn jener  Zeit  Zeugniss  giebt.  An  einem  eisernen  Ofen  da- 
selbst liest  man  die  Jahrzahl  1531,  während  1538  wiederholt 
an  verschiedenen  Theilen  des  Baues  sich  findet.  Die  Formen 
stehen  nicht  auf  der  Höhe  des  späteren  Otto  Heinrich-Baues 
zu  Heidelberg;  auch  zeigen  sie  noch  nicht  die  durchgebildete 
Renaissance,  die  dort  das  Auge  entzückt;  vielmehr  herrscht 
noch  der  Kampf  mit  der  Gothik,  wie  in  so  vielen  gleichzeitigen 
Denkmalen  Deutschlands.  Zur  Ausstattung  des  Schlosses,  von 
welcher  jetzt  so  gut  wie  nichts  mehr  vorhanden  ist,  gehörte  ein 
grosses  figurenreiches  Bild  von  Gerung,  welches  den  1521  unter- 
nommenen Zug  Otto  Heinrichs  nach  Jerusalem  darstellte.  Der 

*)  (jern  hätte  ich  einen  Vergleich  zwischen  Gerungs  Miniaturen  und  diesen 
Mol/.schnitten  des  Künstlers  durchgeführt;  allein  die  herzoglich  braunschweigischc 
Regierung  hat  meine  Bitte,  die  Blätter  der  Apokalypse  .ml  kutzeZeit  an  die  Heidel- 
berger Bibliothek  zum  Gebrauch  für  mich  abgeben  zu  lassen,  abschlägig  besebieden, 
das  einzige  Mal,  d;i-s  mir  von  einer  Behende  eine  derartige  Förderung  verweigert 
worden  ist. 
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nach  demselben  gewirkte  Teppich  befindet  sich  jetzt  im 
Münchener  Xationalmuseum,  wo  zugleich  noch  drei  iO  Fuss 
hohe,  20  Fuss  breite  Teppiche  mit  der  Ahnentafel  Ottheinrichs 
zu  sehen  sind.  Sie  gehören  zu  einer  ganzen  Reihenfolge  von 
gewirkten  Teppichen,  welche  ehemals  das  Schloss  von  Xeuburg 
schmückten,  grösstenteils  aber  untergegangen  sind.  Darunter 
befand  sich  eine  Darstellung  der  Belagerung  Wiens  vom  Jahr 
i  s  19,  bei  welcher  sich  Pfal/graf  Philipp  ausgezeichnet  hatte. 
#  Dieses  Stück  trug  das  Datum  1540  und  den  Namen  Mathias 
Gerung  in  Nördlingen,  Maler  zu  Lauingen.  Ein  anderer  Teppich 
gab  Scenen  aus  jener  Belagerung,  wobei  plündernde  Türken 
eine  Hauptrolle  spielten.  Kin  dritter  stellte  das  Treffen  bei 
Laufen  dar,  bei  welchem  Pfalzgraf  Philipp  verwundet  wurde. 
•Endlich  fanden  sich  dabei  noch  drei  Teppiche  von  1 1  Fuss 
Breite  und  13  Fuss  Höhe  mit  den  Bildnissen  Ottheinrichs,  seiner 
Gemahlin  Susanne  und  seines  Bruders  Philipp.  Die  Teppiche 
mit  den  Ahnenbildern  hat  Frhr.  v.  A retin  in  seinen  „Kunst- 
denkmalen und  Alterthümern  des  Bayrischen  Herrscherhauses" 
dargestellt  und  zwar  in  vier  Kupfertafeln  und  einem  wohlge- 
lungenen Farbendruck.  Die  künstlerische  Behandlung  dieser 
grossartigen  Prachtteppiche  ist  eine  vorzügliche.  Auf  land- 
schaftlichem Plan  stehen  die  Ahnen  des  pfalzgräflichen  Hauses 
reihenweise,  aber  doch  in  freier  Gruppirung  über  einander  an- 
geordnet, und  zwar  so,  dass  nach  perspectivischem  Gesetze  die 
Grösse  der  Gestalten  von  Reihe  zu  Reihe  nach  oben  abnimmt. 
Die  Costüme  sind  treu  den  verschiedenen  Zeiten  nachgebildet 
und  zwar  vom  16.  Jahrhundert  bis  ins  14.  hinauf;  Anmuth, 
Freiheit  und  Leben  erfüllt  die  Gestalten.  Den  vorderen  Ab- 
schluss  bildet  allerlei  landschaftliches  Beiwerk  in  Blumen  und 
Pflanzen,  die  mit  feinem  Natursinn  aufgefasst  sind;  dazwischen 
tummelt  sich  mancherlei  Gethier,  nicht  blos  Hirsche,  Häslein, 
Störche,  dann  Schwäne,  Enten  in  schilfbewachsenen  Weihern, 
sondern  auch  der  Adler,  Pelikan,  Papagei,  die  Löffelgans 
zeugen  von  den  umfassenden  Studien  des  Malers.  Alles  Heral- 
dische, Wappen  und  Helmzier,  ist  meisterlich  behandelt.  Be- 
sonders fein  und  prächtig  aber  sind  die  Bordüren  des  Teppichs, 
aus  Blumen  und  Früchten  zusammengesetzt,  die  aus  Vasen  her- 
vorwachsen, und  alle  diese  Dinge  sind  mit  liebevollem  Natur- 
studium durchgeführt  und  mit  grossem  ornamentalen  Geschmack 
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behandelt.  Es  ist  eine  nicht  geringe  Summe  von  künstlerischer 
Erfindungsgabe,  die  sich  hier  ausspricht. 

Ehe  ich  zur  Beschreibung  der  Gerung  sehen  Bilder  über- 
gehe, mögen  einige  Worte  über  den  älteren  Illustrator,  seinen 
Vorgänger,  gestattet  sein.  Dieser  gehört  offenbar  dem  Ende  des 
15.  Jahrhunderts  an  und  stammt  aus  der  bayerischen  Schule, 
der  weitaus  stumpfsten  und  zurückgebliebensten  im  damaligen 
Deutschland.  Offenbar  sucht  auch  er  dem  in  der  Zeit  liegenden, 
durch  die  flandrische  Schule  der  van  Eyck  zur  Herrschaft  ge- 
brachten Streben  nach  Naturwahrheit  sich  anzuschliessen,  aber 
wie  schwach,  wie  unbehülflich  sind  diese  tastenden  Versuche! 
Zugleich  aber  sind  doch  die  Ueberlieferungen  der  früheren 
mittelalterlichen  Kunst  mit  ihren  schlanken,  lieblichen,  idealen 
Gestalten  so  weit  erloschen,  dass  er  sich  auch  ihrer  nicht  mehr 
bedienen  kann.  So  entsteht  ein  blödes  Schwanken,  dem  die 
Unerfreulichkeit  seiner  Arbeiten  zuzuschreiben  ist.  Die  Ge- 
stalten haben  bei  ihm  jene  breite  Schwere,  die  Köpfe  jene 
breiige  Verschwommenheit  der  stumpfen  Züge,  einem  schlecht 
geformten,  nicht  recht  gar  gewordenen  Teige  zu  vergleichen, 
wie  sie  der  damaligen  bayerischen  Kunst  eigen  ist.  Dazu 
kommt  eine  blasse  Färbung,  fahl  und  ohne  alle  kräftigeren 
Accente,  missfarbene  stumpfe  Töne,  die  allen  Reizes  entbehren. 
So  viel  für's  Erste,  da  ich  mir  ein  genaueres  Eingehen  auf  das 
ganze  Werk  für  später  vorbehalte. 

Und  nun  zu  unserem  Meister  Gerung,  dessen  Apokalypse 
zunächst  ausschliesslich  Gegenstand  der  Betrachtung  sein  soll. 
Der  Pergamentcodex  ist  einer  der  grössten,  da  er  53  zu  38 
Centimeter  misst.  Jede  Columne  ist  in  zwei  Spalten  von  je 
35  Zeilen  getheilt.  Im  Ganzen  sind  für  die  Illustration  der 
Apokalypse  17  Bilder  verwendet,  die  meisten  eine  halbe  Seite 
umfassend,  eines  jedoch  die  ganze  Seite,  40  zu  25  Centimeter, 
einnehmend.  Die  Ausführung  sämmtlicher  Bilder  steht  auf  un- 
gefähr gleicher  Höhe,  so  dass  man  auf  dieselbe  Künstlerhand 
zu  schliesen  berechtigt  ist.  Dagegen  sind  die  Initialen,  die  bei 
dem  früheren  Illustrator  sehr  liebevolle  Ausführung  zeigen, 
hier  ohne  künstlerisches  Interesse,  offenbar  nur  von  einem  Ge- 
sellen angefertigt.  Erstaunlich  ist  die  Farbenpracht  der  Bilder, 
wobei  indess  nicht  gesagt  werden  soll,  dass  das  Colorit  überall 
harmonisch  sei;   vielmehr  fehlt  es  nicht  an  Compositionen,  die 
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an  einer  gewissen  Buntheit  leiden,  wie  denn  der  Meister 
namentlich  schwefelgelbe  und  feuerrothe  Gewänder  liebt,  welche 
er  mit  dem  Uebrigen  nicht  immer  zu  harmonischer  Wirkung 
zu  verbinden  weiss.  Ganz  kostlich  sind  meistens  die  landschaft- 
lichen Gründe,  die  nicht  blos  die  bei  unseren  alten  Meistern 
herkömmliche  Feinheit  der  Ausführung,  sondern  häufig  auch 
eine  Abtönung  der  Gründe  mittelst  feinbeobachteter  Luft- 
perspective  zeigen,  welche  den  meisten  dieser  Bilder  hohen 
Reiz  verleiht.  Und  um  noch  eins  sogleich  zu  betonen;  der 
Meister  steht  trotz  der  vorgerückten  Epoche  noch  ganz  auf 
dem  Boden  unserer  nationalen  Kunst,  wie  Dürer,  Holbein, 
Burgkmair  ihn  geschaffen ;  ja  er  ist  den  italienischen  Einflüssen 
ferner  geblieben,  als  selbst  jene  grossen  Meister.  In  den  Com- 
positionen  schliesst  er  sich  nicht  ängstlich  dem  Texte  an, 
sondern  greift  manchmal  Motive  aus  zwei  Capiteln  zusammen 
und  schafft  daraus  eine  einzige  Darstellung.  In  der  Form- 
gebung wendet  er  bei  seinen  Gestalten  das  in  unserer  alten 
Kunst  überall  hervortretende  bunte  Zeitcostüm  mit  mancherlei 
phantastischen  Umbildungen  und  Zusätzen  an,  im  Gesammt- 
charakter  folgt  er  am  meisten  der  schwäbischen  Schule,  und 
zwar  derjenigen  von  Augsburg,  so  dass  es  nicht  unberechtigt 
erscheint,  wenn  man  ihn  einen  Schüler  Hans  Burgkmairs  ge- 
nannt hat.    Und  nun  zur  Betrachtung  der  einzelnen  Bilder. 

Auf  dem  ersten  Bilde  sieht  man,  nach  dem  ersten  Capitel 
der  Offenbarung,  „Einen,  der  war  eines  Menschen  Sohne  gleich," 
thronend  in  einem  Wolkenmeere,  aus  welchem  unten  die  Land- 
schaft hervorblickt.  Aus  den  Augen  zucken  Feuerflammen,  aus 
dem  Munde  geht  ein  zweischneidiges  Schwert  hervor,  in  der 
ausgestreckten  Rechten  hält  er  einen  Stern,  während,  ganz 
wie  in  Dürers  Darstellung,  die  übrigen  sechs  Sterne  die  Hand 
umkreisen,  und  die  sieben  Leuchter  ihn  umgeben.  Die  Gestalt 
des  Thronenden  ist  sehr  feierlich,  das  lange  weisse  Gewand, 
das  ihn  umgiebt,  in  grossartigen  Motiven  behandelt.  Unten 
auf  der  Erde  sieht  man  Johannes  wie  einen  vom  Blitz  Er- 
schlagenen hingestreckt,  wie  es  im  17.  Vers  heisst:  „Und  als  ich 
ihn  sähe,  fiel  ich  zu  seinen  Füssen  als  ein  Todter."  Vortreff- 
lich ist  die  Gestalt  mit  dem  dunkelrothen  Kleid  und  dem  feuer- 
rothen  Mantel  gezeichnet,  wie  sie  hülflos  daliegt,  die  Hände  weit 
ausgestreckt  und  gekreuzt,  das  Gesicht  in  den  Boden  gedrückt. 
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Das  zweite  Bild  zeigt  den  Herrn  thronend  in  violettem  Ge- 
wände und  rothem  Mantel,  auf  dem  Schooss  ein  geöffnetes  Buch 
haltend,  neben  ihm  aber  steht  auf  den  Hinterbeinen  aufgerichtet 
das  weisse  Lamm  mit  den  sieben  Hörnern  (Capitel  V,  V.  6), 
als  läse  es  in  dem  Buche.  Hinter  ihm  sieht  man  die  sieben 
brennenden  Ampeln  und  ringsum  die  Zeichen  der  vier  Evange- 
listen. Gewölk,  aus  welchem  Flammen  zucken,  umgiebt  den 
Thron,  rings  sieht  man  die  knieenden  Aeltesten  mit  Harfen, 
ihre  Kronen  zu  den  Stufen  des  Thrones  niederlegen;  einer  von 
ihnen  wendet  sich  zu  Johannes,  ihn  zu  trösten  (Capitel  V,  V.  5J 
Die  ganze  Composition  ist  sehr  grossartig. 

Das  dritte  Bild  zeigt  die  berühmten  vier  Reiter  auf  weissem, 
rothem,  schwarzem  und  fahlem  Pferd;  der  eine  hält  seltsamer 
Weise  einen  Regenbogen  (Capitel  VI,  V.  2:  „Und  ich  sähe, 
und  siehe  ein  weiss  Pferd,  und  der  darauf  sass,  hatte  einen 
Bogen"),  der  zweite  auf  dem  rothen  Pferd  hält  ein  gewaltiges 
Schwert,  der  dritte  auf  dem  schwarzen  Ross  hat  eine  Waage. 
Diese  drei  Gestalten  tragen  buntes  Costüm  und  haben  nichts 
Unheimliches;  dagegen  ist  der  ganz  vorn  reitende  Tod,  nicht 
etwa  der  Knochenmann,  sondern  eine  zusammengeschrumpfte, 
gespenstisch  fahle  Gestalt  auf  fahlem  Ross,  von  schauerlichem 
Kindruck.  Aus  dem  Gewölk  tritt  ein  Unthier  mit  feuerspeiendem 
Rachen  hervor  (Capitel  VI,  V.  8:  „Und  die  Hölle  folgte  ihm 
nach'').  Rechts  unten  in  der  Kcke  sieht  man  die  erschreckte 
Gestalt  des  Johannes. 

Auf  dem  folgenden  Bilde  blickt  man  in  eine  freie  Hügel- 
landschaft, aber  Sonne  und  Mond  sind  verfinstert,  und  flammende 
Sterne  fallen  herab,  während  unten  eine  Schaar  angsterfüllter 
Menschen  den  unheimlichen  Ereignissen  zuschaut  (Capitel  VI, 
V.  12:  „Und  siehe,  da  ward  ein  grosses  Erdbeben,  und  die 
Sonne  ward  schwarz  wie  ein  härener  Sack ,  und  der  Mond 
ward  wie  Blut,  und  die  Sterne  des  Himmels  fielen  auf  die  Erde 
gleich  wie  ein  Feigenbaum  seine  Feigen  abwirft,  wenn  er  vom 
grossen  Winde  bewegt  wird.  Und  die  Könige  auf  Erden  und 
die  Obersten  und  die  Reichen  und  die  Hauptleute  und  die  Ge- 
waltigen und  alle  Knechte  und  alle  Freien  verbargen  sich  in 
den  Klüften  und  Felsen  an  den  Bergen").  Johannes  wird  links 
in  Halbfigur  sichtbar.  Oben  in  der  Luft  aber  erhebt  sich  ein 
Baldachin  auf  vier  Säulen,  der  offenbar  die  Erde  darstellen 
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soll,  denn  über  ihn  ist  eine  Decke  gebreitet,  und  vier  Engel 
bekleiden  liebreich  nackte  Auferstandene  (Capitel  VII,  V.  i : 
„Und  danach  sah  ich  vier  Engel  stehen  auf  den  vier  Ecken 
der  Erde,  die  hielten  die  vier  Winde  der  Erde"). 

Das  folgende  Bild  zeigt  in  einer  lieblichen  Wiesenland- 
schaft einen  Engel  in  weissem  Gewände,  der  die  Schaaren  der 
knieenden  Glaubigen  mit  dem  Zeichen  auf  der  Stirn  „ver- 
siegelt", während  vier  Engel  mit  Schwertern  daneben  stehen, 
oben  in  den  Lüften  aber  vier  Winde  heftig  blasen,  und  in  der 
Mitte  ein  Engel  mit  dem  Kreuzesstamm  erscheint  (Capitel  VII, 
V.  2 :  „Und  ich  sah  einen  anderen  Engel  aufsteigen  von  der 
Sonnen  Aufgang,  der  hatte  das  Siegel  des  lebendigen  Gottes 
und  schrie  mit  grosser  Stimme  zu  den  vier  Engeln,  welchen 
gegeben  ist  zu  beschädigen  die  Erde  und  das  Meer.  Und  er 
sprach:  beschädiget  die  Erde  nicht,  noch  das  Meer,  noch  die 
Bäume,  bis  dass  wir  versiegeln  die  Knechte  unseres  Gottes  an 
ihren  Stirnen").  Dieses  Bild  zeigt  eine  besonders  grosse 
Farbenpracht. 

Auf  dem  sechsten  Bilde  überreicht  der  Herr,  oben  in 
Lüften  hinter  einem  Altare  thronend,  den  Engeln  die  Posaunen, 
welche  diese  mächtig  erschallen  lassen.  Flammen  fahren  aus  den 
Wolken  zur  Erde  herab,  mitten  in  eine  reizende  Gebirgsland- 
schaft mit  einem  weiten  buchtenreichen  See,  in  dessen  Mitte 
ein  Inselberg  plötzlich  von  Flammen  umlodert  wird,  dass  das 
Wasser  schäumend  aufbrodelt  (Capitel  VIII,  V.  8:  „Und  der 
andere  Engel  posaunete  und  es  fuhr  wie  ein  grosser  Berg 
brennend  in's  Meer").  Aus  den  Wolken  fallt  ein  Flammen- 
strahl senkrecht  auf  den  Brunnen  des  Abgrunds.  Im  See  sieht 
man  eine  Gestalt  im  Kahn  untergehen,  hinter  ihr  gewahrt  man 
Johannes,  der  nur  eben  mit  dem  Kopf  und  den  Schultern  her- 
ausragt. Von  grosser  Schönheit  ist  die  Landschaft,  aber  über- 
all von  Flammen  durchzuckt. 

Auf  dem  siebenten  Bilde  thront  wieder  der  Herr  hoch  in 
den  Wolken  hinter  dem  Altar  und  vertheilt  zwei  weiteren 
Engeln  die  Posaunen,  und  auf  den  Schall  derselben  reiten  zur 
Rechten  unheimliche  Gestalten  in  feuerrothen  Gewändern  mit 
Capuzen  auf  Löwen  heran,  welche  aus  weit  geöffneten  Rachen 
glühende  Rauchwolken  ausstossen  (Capitel  IX,  V.  17).  Links 
aber  fallt  ein  Strahl  auf  den  Deckel  eines  Brunnens,  dass  der 
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Schlüssel  das  Schloss  öffnet  und  ein  Rauch  aus  der  Tiefe 
emporsteigt,  der  die  Sonne  verfinstert.  Aus  der  Grube  er- 
heben sich  diabolische  Gestalten  gekrönter  Jünglinge  mit  Scor- 
pionenfüssen.  Einzelnes  von  diesem  Gewürm  ist  schon  heraus- 
gekrochen. Dies  ist  im  IX.  Capitel,  V.  i  die  fünfte  Posaune: 
„Und  ich  sähe  einen  Stern  gefallen  vom  Himmel  auf  die  Erde, 
und  ihm  ward  der  Schlüssel  zum  Brunnen  des  Abgrunds  ge- 
geben. Und  er  that  den  Brunnen  des  Abgrunds  auf,  und  es 
ging  auf  ein  Rauch  aus  dem  Brunnen,  wie  der  Rauch  eines 
grossen  Ofens,  und  es  ward  verfinstert  die  Sonne  und  die  Luft 
von  dem  Rauch  des  Brunnens.  Und  aus  dem  Rauch  kamen 
Heuschrecken  auf  die  Erde,  und  ihnen  ward  Macht  gegeben 
wie  die  Scorpionen  auf  Erden  Macht  haben.'1  Wie  nun  aus 
der  in  Vers  7  bis  10  enthaltenen  Schilderung  dieser  diaboli- 
schen Geschöpfe  der  Künstler  wenige  Züge  herausgreift  und 
mit  ihnen  blos  durch  den  Gegensatz  der  lieblichen  gekrönten 
Köpfchen  und  der  Scorpionenfüsse  eine  unheimliche  Wirkung 
hervorruft,  das  ist  sehr  beachtenswerth.  Unten  aber  sieht  man 
die  Engel  des  Zorns  mit  Schwertern  auf  die  Menschheit  ein- 
hauen,  darunter  wie  immer  die  Gestalt  des  Königs  nicht  fehlt, 
während  eine  Jungfrau  erbarmungslos  an  ihrem  langen  blonden 
Haar  gepackt  wird,  im  Mittelgrunde  aber  überall  hinter  den 
Hügeln  angsterfüllte  Menschen  hervorschauen.  Die  vorderen 
Gruppen  gehören  zum  Besten,  was  dem  Künstler  gelungen, 
namentlich  sieht  man  einen  Jünglingskopf,  dessen  wehvoller 
Ausdruck  an  gewisse  Köpfe  Filippino  Lippis  gemahnt. 

In  dem  achten  Bilde  schildert  der  Künstler  die  phantasti- 
sche Gestalt  des  Engels  aus  dem  zehnten  Capitel,  die  in  einem 
blauen  Wolkenkleide,  im  Antlitz  die  Sonne,  von  einem  Regen- 
bogen als  Aureole  umgeben,  mit  den  als  rothe  flammende 
Säulen  dargestellten  Füssen  durch  die  Luft  wandelt  und  dem 
am  Boden  knienden  Johannes  ein  Buch  zum  Verschlingen  giebt- 
Eine  weite  Seelandschaft  voll  Lieblichkeit  öffnet  sich,  in  der 
Ferne  von  steiler  Alpenkette  abgeschlossen.  Alles  ist  aufs 
sorgfältigste  ausgeführt  bis  auf  die  Pilze  am  Baumstamm  des 
Vordergrundes. 

In  dem  neunten  Bilde  sehen  wir  wieder  ein  phantastisches 
Ungeheuer,  mit  schwarzblauem  Leibe,  löwenartig,  aber  mit 
zwei  Hörnern  auf  dem  Kopf  (Capitel  XIII,  V.  11),  mit  seltsam 
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gezackten  Flügeln,  rings  von  Flammen  umgeben  und  aus  dem 
weit  geöffneten  Rachen  Feuer  speiend.  In  der  Darstellung 
dieser  diabolischen  Ungethüme  beweist  der  Maler  grosse  Kraft 
der  Phantasie,  besonders  aber  kommt  ihm  ein  Colorit  zu  Statten, 
welches  bei  solchen  Aufgaben  im  schauerlich  Schönen  förmlich 
schwelgt.  Er  weiss  hier  die  entsprechenden  Töne  mit  er- 
staunlicher Geschicklichkeit  zu  mischen.  Im  Hintergrunde  sieht 
man  Johannes,  wie  ihm  aus  den  Wolken  ein  Maassstab  gereicht 
wird;  weiter  vorn  erblickt  man  ein  Gebäude  mit  wunderlich 
vorgesetzter  Säulenhalle,  welche  Johannes,  der  hier  noch  ein- 
mal dargestellt  ist,  messend  umklammert  (Capitel  XI,  V.  i : 
„Und  es  ward  mir  ein  Rohr  gegeben,  einem  Stecken  gleich, 
und  sprach:  stehe  auf  und  miss  den  Tempel  Gottes  und  den 
Altar  und  die  darinnen  anbeten").  Von  rechts  sieht  man  zwei 
bärtige  Greise  im  Wandercostüm  und  in  Reisehüten,  welche 
voll  Erstaunen  die  Scene  betrachten.  Es  sind  die  beiden  Zeugen, 
von  welchen  im  XI.  Capitel.  V.  3  ff.  geredet  wird. 

Wohl  das  schönste  aller  Bilder  ist  aber  das  folgende.  Das 
siebenköpfige  Ungeheuer,  ein  rother  Drache  mit  blau  und  grün 
schillernden  Flügeln,  sieben  Kronen  und  zehn  Hörnern,  bebt 
zurück  vor  der  Erscheinung  eines  herrlichen  Weibes  in  langem, 
weissem  Gewände  und  Schleier,  um  deren  gekröntes  jungfräu- 
liches Haupt  mit  einem  Kindergesichte  voll  Unschuld  die  Sonne 
ihre  Strahlen  ergiesst,  während  ihre  Füsse  auf  dem  Monde 
stehen.  Still  ergeben,  die  Hände  faltend,  blickt  sie  furchtlos 
den  Drachen  an.  Es  ist,  wie  es  im  Capitel  XII,  V.  1  heisst: 
..Und  es  erschien  ein  grosses  Zeichen  im  Himmel:  ein  Weib 
mit  der  Sonne  bekleidet  und  der  Mond  unter  ihren  Füssen,  und 
auf  ihrem  Haupt  eine  Krone  von  zwölf  Sternen,  und  sie  war 
schwanger  und  schrie  und  war  in  Kindesnöthen,  und  hatte  grosse 
Qual  zur  Geburt."  Letzteren  Umstand,  den  Dürer  in  seiner 
Apokalypse  deutlich  betont,  hat  unser  Künstler  nicht  mit  auf- 
genommen. Bei  ihm  empfinden  wir  nur  den  Gegensatz  teuflischer 
Bosheit  und  absoluter  Reinheit,  der  zugleich  coloristisch  auf's 
Glänzendste  ausgeführt  wird.  Strahlende  Schönheit  und  Un- 
schuld hat  in  der  damaligen  deutschen  Kunst  selten  eine  solche 
Verkörperung  gefunden.  Aber  das  neugeborene  Kind,  das  bei 
Dürer  von  zwei  Engeln  auf  einem  ausgebreiteten  Tuch  zum 
Himmel  hinauf  gebracht  und  vor  dem  Drachen  gerettet  wird, 
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sehen  wir"  hier  von  zwei  Engelchen  vor  den  hoch  oben  in 
Wolken  thronenden  Herrn  gebracht.  Weiter  oben  sieht  man 
eine  Lade  und  daneben  kämpft  Michael  mit  zwei  anderen 
Engeln  siegreich  gegen  drei  Teufel,  von  denen  der  eine  wunder- 
licherweise eine  Art  goldenen  Schlafrocks  trägt.  {Capitel  XII 
V.  7.)  Diese  Scene,  ohnehin  gar  zu  nebensächlich  behandelt, 
wirkt  eher  komisch  als  bedeutend. 

Das  folgende  Bild  setzt  die  Schilderung  der  Unthaten  der 
Hölle  fort.  Der  siebenköpfige  Drache  (Capitel  XIII,  V.  1)  steigt 
aus  dem  Abgrund  empor,  während  überall  Feuerflammen  vom 
Himmel  herabfallen  und  eine  staunende  Menge  den  Vorder- 
grund füllt:  ,,und  der  gan^e  Erdboden  verwunderte  sich  des 
Thiers  und  beteten  den  Drachen  an,  der  dem  Thier  die  Macht 
gab."  Dieses  zweite  Thier,  von  dem  in  Vers  1 1  ff.  die  Rede 
ist,  sehen  wir  in  Gestalt  eines  schwarzen  Bockes  einen  Hügel 
hinaufspringen.  In  der  Schilderung  der  zuschauenden  Menge 
hat  der  Künstler  durch  bunte  Mannigfaltigkeit  der  Trachten,  bei 
denen  auch  der  Orient  vertreten  ist,  den  „ganzen  Erdboden1  • 
vorzuführen  gesucht. 

Im  zwölften  Bilde  endlich  sehen  wir  die  Herrschaft  des 
Lammes,  das  auf  einem  Hügel  über  Wolken  erscheint,  wie  es 
das  XIV.  Capitel  schildert,  rings  von  Anbetenden  umgeben, 
darunter  Engel  mit  Harfen  und  offenen  Büchern,  aus  denen  sie 
singen.  Während  vorn  das  gerichtete  Babylon  zusammenstürzt 
(Capitel  XIV,  V.  8),  sieht  man  oben  zur  Rechten  des  „Menschen 
Sohn"  mit  goldener  Krone  auf  Wolken  thronend  und  den 
Engeln  Sicheln  austheilen,  um  „die  Erde  zu  ernten".  Unten 
im  Vordergrunde  vollzieht  sich  die  Ernte,  denn  ein  Engel  mäht 
das  Korn,  während  ein  anderer  die  Trauben  schneidet.  {V. 
„Und  der  Engel  schlug  an  mit  seiner  Hippe  an  die  Erde  und 
schnitte  die  Reben  der  Erde  und  warf  sie  in  die  grosse  Kelter 
des  Zornes  Gottes.") 

Nun  kommt  die  Darstellung,  wie  die  sieben  Schalen  des 
Zornes  von  den  Engeln  ausgegossen  werden  (Capitel  XVI 
V.  2  ff.),  und  während  dies  oben  geschieht,  sieht  man  im  Mittel- 
grund einen  Haufen  Klagender  sitzen,  welche  ganz  mit  Ge- 
schwüren geschlagen  sind  („Und  es  ward  eine  böse  und  arge 
Drüse  an  den  Menschen,  die  das  Malzeichen  des  Thieres  an 
sich  hatten,  und  die  sein  Bild  anbeteten1').    Rechts  aber  fahrt 
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der  siebenköpfige  Drache  von  seinem  Throne  aus,  Kröten  aus 
dem  Rachen  speiend,  daneben  die  Gestalt  des  falschen  Pro- 
pheten, aus  dessen  Munde  ebenfalls  eine  Kröte  hervorkommt 
(V.  13:  „Und  ich  sah  aus  dem  Munde  des  Drachen  und  aus 
dem  Munde  des  Thieres  und  aus  dem  Munde  des  falschen 
Propheten  drei  unreine  Geister  gehen  gleich  den  Fröschen"). 
Recht  im  Gegensatz  zu  diesen  Gräueln  ist  die  Landschaft  wieder 
von  grosser  Schönheit. 

Das  folgende  Bild  setzt  diese  Schilderung  fort,  und  wieder 
Jessen  die  Engel  Schalen  des  göttlichen  Zornes  aus,  während 
im  Vordergrund  ein  Haufe  von  Männern  und  Weibern  angst- 
voll zusammenkauern  und  sich  zu  verbergen  suchen.  Hier  sind 
die  Costüme  wieder  besonders  lebhaft  in  hellen  bunten  Farben 
gemalt,  die  Verkürzungen  mit  grosser  Geschicklichkeit  gehand- 
habt, so  z.  B.  ein  am  Boden  Hockender  in  hellrother  Hose, 
dunkelrothem  Wamms  und  gelbem  Mantel,  den  er  über  den 
Kopf  zu  ziehen  sucht.  Solche  Farbenaccorde  liebt  Meister 
Gerung.  Schön  ist  die  Landschaft,  die  von  fernen,  fein  abge- 
tönten Schneegebirgen  eingerahmt  wird. 

Auf  dem  folgenden  Bilde  erscheint  das  gekrönte  Buhlweib 
auf  dem  siebenköpfigen  Drachen.  Blond  und  mit  unschuldigen 
Kinderaugen  hält  sie  ihren  goldenen  Renaissance- Pocal  hoch 
in  der  Rechten,  während  sie  mit  der  Linken  sich  auf  das  über- 
geschlagene Knie  stützt,  ähnlich  wie  bei  Dürer.  Sie  trägt  ein 
langes  „rosinfarbenes'1  Kleid  mit  breiten  Goldborten,  tief  aus- 
geschnitten, ein  Halsband  mit  Perlen,  auch  sonst  noch  Kleinode 
und  auf  dem  Haüpt  die  Krone,  wie  es  Capitel  XVII,  V.  4 
heisst:  „Und  das  Weib  war  bekleidet  mit  Scharlach  und  Rosin- 
farbe, und  übergoldet  mit  Golde  und  Edelgesteinen  und  Perlen, 
und  hatte  einen  goldnen  Becher  in  der  Hand  voll  Gräuel  und 
Unsauberkeit."  Dämonische  Weiber  darzustellen,  ging  offenbar 
über  die  Kraft  und  Einsicht  des  wackeren  Meisters  von  Lau- 
ingen; dagegen  ist  der  Drache  wieder  ein  Prachtstück  diabolischer 
Phantasie.  Mit  den  Vorder-  und  Hintertatzen  auf  den  beiden 
Ufern  des  Flusses  stehend,  von  rothen  Flammen  umspielt,  zeigt 
er  seine  Köpfe  mit  den  verschiedensten  Windungen  der  langen 
Hälse  in  einem  wilden  Knäuel,  bald  feuerroth,  bald  grün  und 
gelb,  bald  wieder  blau  wie  namentlich  der  Schweif,  gelbe  Katzen- 
augen mit  bösem  Ausdruck  in  Gesichtern,  die  vom  Wolf,  vom 
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Bock  und  vom  Katzengeschlecht  die  verschiedensten  Elemente 
zu  einem  dämonischen  Ausdruck  vereinen.  Oben  links  sieht 
man  einen  Engel,  der  dem  Johannes  die  Erscheinung  zeigt. 

Das  grösste  von  allen  Bildern,  mit  40  zu  25  Centimeter  eine 
ganze  Seite  einnehmend,  ist  das  nun  folgende  sechszehnte.  In 
einer  prächtigen  Landschaft,  die  einen  Blick  auf  eine  gross- 
artige Alpenkette  bietet,  sieht  man  die  gekrönte  Verführerin 
auf  ihrem  Drachen  von  dannen  reiten,  denn  ihr  Reich  geht  zu 
Ende.  (Capitel  XVIII,  V.  2  ff.)  Wir  erblicken  sie  nur  noch 
von  Rücken,  wie  sie  mitten  durch  das  Meer  in  den  Flammen- 
pfuhl hineinreitet,  gefolgt  von  einer  dichten  Schaar  ihrer  An- 
hänger, an  der  Spitze  ein  Greis  mit  langem  Bart.  Oben  in 
Lüften  aber  zeigen  sich  drei  Engel  des  Gerichts,  der  eine  von 
einem  Schwärm  Vögel  umflattert  (Capitel  XIX,  V.  17:  „Und 
ich  sähe  einen  Engel  in  der  Sonne  stehen,  und  er  schrie  mit 
grosser  Stimme  und  sprach  zu  allen  Vögeln,  die  unter  dem 
Himmel  fliegen:  Kommt  und  versammelt  euch  zum  Abend- 
mahl des  grossen  Gottes,  dass  ihr  esset  das  Fleisch  der  Könige 
und  der  Hauptleute").  Der  zweite  Engel  schleudert  einen  Mühl- 
stein in's  Meer  (Capitel  XVIII,  V.  21:  „Also  wird  mit  einem 
Sturm  verworfen  die  grosse  Stadt  Babylon,  und  nicht  mehr  er- 
funden werden").  Der  dritte  Engel  schleudert  aus  den  Wolken 
Feuerflammen  hinab,  und  links  unten  im  Mittelgrunde  sieht 
man  die  Stadt  Babylon  in  Flammen  aufgehen.  Oben  rechts 
aber  reitet  der  göttliche  Richter  auf  einem  reich  gezäumten 
weissen  Rosse  heran,  in  rothem  Kleide  und  weissem  Mantel, 
auf  dem  Haupt  eine  doppelte  Krone,  aus  den  Augen  zucken 
Flammen,  aus  dem  Munde  geht  ein  zweischneidiges  Schwert, 
ganz  wie  die  Schilderung  Capitel  XIX,  V.  1 1  und  1 2  lautet. 
Hinter  ihm  aber  folgt,  ebenfalls  auf  weissen  Rossen  (V.  14), 
das  himmlische  Heer  in  unabsehbaren  Schaaren.  Unten  im 
Vordergrunde  steht  und  kniet  die  Schaar  der  Gerechten,  voll 
Staunen  all  die  Wunder  betrachtend,  dem  Beschauer  den 
Rücken  zeigend.  Hier  sind  wieder  alle  Abstufungen  der  Stände 
eingehend  geschildert;  besonders  fallt  ein  vornehmer  Herr  in 
schwarzem,  pelz  verbrämtem  Sammetmantel  und  Federbarett 
auf;  neben  ihm  ein  Diener  in  violettem  Wamms,  schwarzer 
enger  Hose  und  rother  Mütze,  mit  einem  Pfeil.  Die  Halb- 
figur des  Johannes  gewahrt  man  ganz  vorn,  von  Wolken  ein- 
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gehüllt.  Bemerkenswerth  ist,  dass  die  Stadt  Babylon  mit 
Kuppeln,  flachen  Dächern,  Thurm en  ein  fremdartiges,  an 
italienische  Bauten  erinnerndes  Gepräge  zeigt.  Vortrefflich  ist 
die  Landschaft  wieder  ausgeführt,  in  deren  Mitte  ein  weiter 
buchtenreicher  See  sich  bis  zum  fernen  Alpengebirge  hinzieht. 

Das  letzte  Bild  schildert  die  Fesselung  des  Satans.  (CapitelXX.) 
Er  wird  durch  einen  Engel  in  langem,  weissem  Gewände  in 
den  Feuerpfuhl  hinabgestossen  und  festgeschlossen,  wobei  der 
Bote  des  himmlischen  Zorns  ihm  Eins  mit  dem  grossen  Schlüssel 
über  den  Kopf  versetzt.  Auch  hier  ist  das  teuflische  Unge- 
heuer mit  grosser  Vorliebe  geschildert.  Der  Kopf  der  Bestie 
trägt  zwischen  den  beiden  gewöhnlichen  Bockshörnern  noch 
ein  mittleres  seltsam  geformtes  Stachelhorn;  aus  dem  Rachen 
zucken  Flammen  hör  vor,  am  Leibe  ist  das  Ungethüm  durch 
lang  herabhängende  Brüste  als  weiblich  charakterisirt.  In  der 
Färbung  der  ganzen  Gestalt  herrscht  wieder  eine  unheimlich 
prachtvolle  Diabolik.  Während  hier  des  Satans  Reich  ein 
Ende  nimmt,  sieht  man  im  Mittelgrunde  das  neue  Jerusalem, 
auf  dessen  Thürmen  lobsingende  Engel  erscheinen  (Capitel  XXI, 
V.  1 2).  Links  aber  auf  steiler  Felsenhöhe  zeigt  ein  Engel  in  langem^ 
weissem  Kleide,  mit  hellgrünem  Mantel  und  dunkelblauen  Flügeln 
dem  Johannes  das  neue  Jerusalem,  welches  dieser  staunend  ge- 
wahrt. Der  Evangelist  ist  wie  immer  mit  hellrothem  Mantel  und 
rosenrothem  Rock  bekleidet.  Die  Landschaft  zeigt  in  zarter 
duftiger  Abtönung  die  lieblichen  Formen  eines  Mittelgebirges. 

Das  Ende  der  Illuminirung  bildet  das  pfälzisch -bayerische 
Wappen  in  prächtiger,  farbenstrahlender  Ausführung.  Dabei 
liest  man  in  goldenen  Uncialen  auf  blauem  Grunde:  „Wir 
Ottheinrich  von  Gottes  Gnadn  Pfalczgraf  bei  Rhein,  Herczog 
in  nidern  vnd  obern  Bairn  haben  am  ort  da  die  allt  illum- 
minierung  aufhört  vnd  nemlich  in  Marco  am  passion  des 
XIV.  Capitis  etc.  illuminiren  anfahen  vnd  die  Figurn  gar  an 
das  end  machen  vnd  erstatten  lassenn  anno  domini  1532." 

Und  nun.  nach  Betrachtung  der  ganzen  Reihenfolge,  liegt 
es  wohl  nahe,  diese  Compositionen  mit  der  berühmtesten  und 
bedeutendsten  Darstellung  desselben  Themas  aus  jener  Zeit, 
mit  Dürers  Apokalypse,  zu  vergleichen.  Da  ist  dann  sofort 
zu  sagen,  dass  gegen  die  herbe  Gewalt  und  die  dramatische 
Wucht  des  grossen  Nürnberger  Meisters  der  gute  Lauinger 
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Maler  nicht  entfernt  aufkommen  kann.  Auch  die  strenge 
Concentration,  welche  in  Dürers  Blättern  uns  entgegentritt,  ver- 
missen wir  bei  Gerung.  Dieser  sucht  dem  Inhalt  der  phantasti- 
schen Vision  dadurch  gerecht  zu  werden,  dass  er  möglichst  viele 
Motive  in  ein  Bild  zusammenfasst,  wodurch  er  dann  manchmal 
einer  gewissen  Verzettelung  und  Zerstückelung  anheimfallt. 
Dürer  dagegen  greift  mit  mächtiger  Hand  nur  die  Hauptzüge 
der  Schilderung  heraus  und  weiss  dieser  alles  andere  mit  solcher 
künstlerischen  Sicherheit  unterzuordnen,  dass  er  stets  zu  einer 
einheitlichen  und  zwar  zu  einer  gewaltigen  erschütternden 
Wirkung  gelangt.  Seine  ganze  Künstlergrösse  ist  in  diesen 
Compositionen  ausgesprochen,  und  wenn  er  auch  wie  jeder 
Andere  an  dem  Abstrusen  gewisser  Einzelheiten,  den  Augen 
mit  den  Feuerflammen,  dem  Munde  mit  dem  Schwert,  der  Ge- 
stalt mit  den  Säulenfussen,  scheitern  muss,  so  sind  doch  die 
meisten  Compositionen,  wie  die  vier  Reiter,  der  Kampf  Michaels 
mit  Satan,  die  Vernichtung  der  Menschheit  durch  die  Engel 
des  Gerichts,  von  einer  schwerlich  je  zu  übertreffenden  Grösse. 
Compositionen  dieser  Art  darf  man  bei  dem  Lauinger  Meister 
nicht  erwarten.  Auch  liegt  in  Dürer  die  viel  grössere  Kraft 
rhythmischer  Gliederung  und  architektonischen  Aufbaues,  wie 
namentlich  die  Darstellung  des  thronenden  Richters  im  Kreise 
der  anbetenden  Aeltesten  oder  die  Schilderung  der  Uebergabe 
der  Posaunen  an  die  Engel  des  Gerichts  aufs  klarste  darthut. 
Endlich  ist  nicht  zu  verkennen,  was  trotz  aller  Abstrusität  des 
Stoffes  den  Dürer'schen  Compositionen  die  ergreifende  Gewalt 
verleiht,  mit  der  sie  uns  die  Seele  bewegen  und  erschüttern: 
die  tiefe  Herzenskunde  des  Meisters,  mit  der  er  alle  Bewegungen 
des  Gemüths,  Staunen,  Schreck,  Verzweiflung  und  ihr  ganzes 
Gefolge  mit  unvergleichlicher  Wahrheit  vor  uns  entfaltet. 

In  alledem  kann  sich  Gerung  mit  ihm  nicht  messen;  aber 
er  besitzt  etwas,  das  wir  wiederum  bei  Dürer  meist  vermissen : 
den  Sinn  für  Lieblichkeit  und  Anmuth.  Etwas  so  Hold- 
seiiges  wie  die  lichte  Frauengestalt,  vor  welcher  das  sieben- 
köpfige Ungeheuer  zurückbebt,  ist  bei  Dürer  nicht  zu  finden; 
seine  Gestalt  in  derselben  Composition  kann  sich  mit  der  des 
Lauinger  Meisters  nicht  messen.  Allerdings  kommt  als  wesent- 
liches Element  diesem  die  Farbe  zu  Hülfe,  denn  der  Gegen- 
satz dieser  lichtumflossenen  Gestalt  und  der  dunklen  Dämonen 
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des  Abgrundes  ist  durch  alle  Mittel  des  Colorits  erst  zur  vollen 
Erscheinung  gebracht.  Nach  dieser  Seite  überhaupt  müssen 
wir  dem  Lauinger  Meister  eine  nicht  geringe  Bedeutung  zu- 
messen. Geht  er  in  der  Schilderung  der  bunten  Menschenwelt 
nicht  selten  in  eine  zu  reiche,  selbst  grelle  Scala  über,  so  weiss 
er  doch  das  Colorit  in  anderen  Fällen  harmonisch  zu  behandeln, 
und  als  ein  nicht  geringes  Verdienst  erscheint  es,  wie  er  für 
alle  die  wunderbaren  Vorgänge,  die  Feuerflammen  und  die 
Rauchwolken,  namentlich  aber  für  die  dämonischen  Gestalten 
des  Abgrunds  die  entsprechenden  Farbentöne  zu  treffen  und 
endlich  in  seinen  reich  abgestuften  Landschaften  eine  harmonische 
Stimmung  auszusprechen  weiss.  Alles  in  Allem  zeigt  er  sich 
als  echter  Vertreter  der  schwäbischen,  speciell  der  Augsburger 
Schule,  die  mit  ihren  Vorzügen  und  ihren  Schwächen  sich  zur 
Nürnberger  Schule  jener  Zeit  etwa  verhält  wie  die  Sienesen 
des  14.  Jahrhunderts  zu  den  Florentinern. 

Wie  schon  gesagt,  steht  Gerung  noch  ganz  auf  dem  Boden 
unserer  alten  Kunst,  deren  Formgebung,  deren  Gesichtstypen 
und  Gewandmotive  durchaus  die  seinigen  sind.  Jene  Kunst 
gab  sich  mit  naiver  Gläubigkeit  Stoffen  hin,  welche  unsere 
aufgeklärte  Zeit  meistens  bespöttelt  und  gar  als  abgeschmackt 
verwirft.  Aber  in  jener  Xaivetät  lag  allein  die  ungebrochene 
Kraft  zu  gedankentiefen  Schöpfungen,  und  wenn  bei  den  er- 
schütternden Katastrophen,  unter  welchen  damals  eine  neue 
Zeit  heranzog,  die  Gemüther  sich  den  ungeheuren  Visionen 
zuwandten,  welche  ebenfalls  aus  einer  in  ihren  Grundvesten 
erschütterten  Zeit  und  aus  einer  neuen  Weltanschauung  ge- 
boren wurden,  so  sollten  wir  in  unseren  Tagen  der  gewalt- 
samsten Gährungen  den  Ernst  solcher  Erscheinungen  der  Cultur- 
und  Kunstgeschichte  nicht  unterschätzen.  Und  wer  mochte 
leugnen,  wie  wir,  bei  aller  Bereicherung  unseres  verstandes- 
mässigen  Erkennens,  arm  geworden  sind  an  Phantasie,  an  jener 
schöpferischen  Kraft,  welche  aus  den  tiefsten  Gedanken  der 
Menschheit  ihre  erhabensten  Gebilde  hervorzaubert. 
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i.  Ottenburg. 

TJjNie  Schätze  der  Heimat  an's  Licht  zu  ziehen  und  der 
ganzen  Welt,  vor  Allem  dem  eigenen  Volke  bekannt 
zu  machen,  ist  für  den  Kunstforscher  eine  der  lohnendsten 
Aufgaben.  Mir  ist  dieser  Theil  meines  Berufes  stets  be- 
sonders lieb  gewesen,  und  wenn  ich  auch  manches  Jahr 
meines  Lebens  der  Durchforschung  fremder  Kunstwelten,  vor 
Allem  Italiens,  Frankreichs  und  der  Niederlande  gewidmet 
habe,  so  waren  mir  doch  die  Wanderungen  auf  der  heimischen 
Erde  von  eigenartigem  Reiz.  Als  ich  vor  35  Jahren  sechs 
Monate  in  meiner  heimatlichen  Provinz  Westfalen  diese  vater- 
ländischen Wanderungen  begann  und  von  Ort  zu  Ort  Städte, 
Dörfer,  Klöster  und  Abteien  absuchte,  da  war  es  mir  vergönnt, 
eine  Welt  unbekannter  Kunstwerke  an's  Licht  zu  ziehen  und 
mein  erstes  Scherflein  zum  Aufbau  einer  deutschen  Kunst- 
geschichte des  Mittelalters  beizusteuern.  Damals  war  unser 
Blick  für  die  Schöpfungen  der  späteren  Kunstepoche  noch 
nicht  erschlossen;  als  uns  nachher  die  Nebel  von  den  Augen 
thauten  und  die  glänzende  Welt  der  Renaissance  im  Sonnen- 
schein einer  neuen  Zeit  sich  uns  enthüllte,  da  war  es  zu  Ende 
der  Sechziger  und  zu  Anfang  der  Siebziger  Jahre  die  wundersam 
reiche,  quellenfrische  Epoche  unserer  deutschen  Renaissance, 
welche  meine  Blicke  mit  vollem  Zauber  gefangen  nahm.  Nun 
setzte  ich  mehrere  Jahre  daran,  dieses  verschollene,  vergessene 
und  verkannte  Kunstgebiet  der  geschichtlichen  Betrachtung  zu 
erschliessen  und  der  productiven  Thätigkeit  neue  Schachte  von 
verborgenen  Edelmetallen  zu  öffnen.    Es  gehörte  ein  wenig 
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Energie  und  Begeisterung  dazu,  diese  Studien  fast  ohne  alle 
Vorarbeiten  und  Grundlagen  ganz  allein  durchzuführen,  in 
einem  Gebiete,  welches  von  Königsberg  bis  Trier,  von  Emden 
bis  Klagenfurt  reichte,  von  Ort  zu  Ort  zu  wandern,  das  Ranzel 
auf  dem  Rücken,  die  Zeichenmappe  unterm  Arm,  um  alle  die 
Werke  jener  glänzenden  Epoche  aufzusuchen,  Alles  zu  notiren 
und  zu  zeichnen  und  endlich  an  der  Hand  archivalisch-historischer 
Studien  den  Aufbau  einer  Geschichte  der  deutschen  Renaissance 
zu  versuchen.  Die  Arbeit  musste  ja  lückenhaft  bleiben  und 
konnte  auch  einzelne  Fehler  nicht  vermeiden;  aber  sie  wurde 
doch  die  Grundlage,  auf  welcher  unter  Ortweins  und  Scheffers 
Führung  ein  Kreis  von  Fachgenossen  weiter  baute  und  die 
Welt  mit  jenen  staunenswerten  Schätzen  förmlich  überschüttete, 
welche  noch  jeden  Tag  neuen  Zuwachs  gewinnen.  Und  zugleich 
brachte  eine  wundersame  Fügung  es  mit  sich,  dass  mit  meinen 
Studien  der  grossartige  Umschwung  des  gesammten  deutschen 
Lebens  durch  die  herrliche  Wiederaufrichtung  des  Deutschen 
Reiches  zusammentraf  und  dass  die  schöpferische  Thätigkeit 
in  Architektur  und  Kunstgewerben  mit  Begeisterung  sich  der 
neu  entdeckten  vaterländischen  Formenwelt  bemächtigte,  welche 
schon  einmal  der  Ausdruck  für  die  nationale  Wiedergeburt  in 
der  Epoche  der  Reformation  geworden  war  und  an  welcher 
man  seit  zwei  Jahrhunderten  achtlos  oder  gar  verachtend  vor- 
überzugehen pflegte. 

Nichts  gleicht  dem  Entzücken  des  Forschers,  als  wenn  er 
in  nächster  Nähe  auf  eine  unbekannte  Welt  von  Schöpfungen 
stösst,  die  ihm  ans  Licht  zu  ziehen  vergönnt  ist.  Fehlt  es 
dabei  auch  nicht  an  Enttäuschungen,  so  halten  dafür  wieder 
Entdeckungen  schadlos,  welche  man  zu  träumen  nicht  kühn 
genug  war.  Und  solche  unbekannte  oder  wenig  beachtete 
Denkmäler  giebt  es  mitten  unter  uns  noch  genug.  Als  es  mir 
zu  einer  Zeit,  da  die  Wiedergewinnung  des  Elsass  undenkbar 
schien,  im  Frühling  1864,  mit  meinem  Freunde  Georg  Lasius 
vergönnt  war,  die  bei  uns  in  Deutschland  fast  unbekannten 
mittelalterlichen  Denkmäler  des  schönen  Landes  zu  durch- 
forschen und  in  Reiseaufnahmen  zu  veröffentlichen,  da  zeigte 
sich  auf's  Klarste,  welche  Bedeutung  für  das  Verstäridniss  von 
Land  und  Volk,  von  Geschichte  und  Cultur  solche  Unter- 
suchungen haben,  denn  nicht  blos  konnten  wir  in  allen  Denk- 
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malern  seit  der  romanischen  Epoche  den  specifisch  deutschen 
Charakter  von  Land  und  Volk  feststellen,  sondern  sogar  als  die 
Gothik  auch  dort  von  Frankreich  hereinbrach,  nahm  das  Elsass 
gleich  dem  übrigen  Deutschland  die  neuen  Formen  zwar  auf, 
brachte  dabei  aber  in  den  vereinfachten  Grundrissanlagen  des 
Chors,  im  schlichteren  Aufbau,  in  der  gesammten  formalen 
Behandlung  den  deutschen  Charakter  zur  Geltung  und  bewährte 
sich  also  im  architektonischen  Schaffen  als  kerndeutsches,  die 
Verwälschung  entschieden  zurückweisendes  Land. 

Obwohl  seitdem  überall  in  Deutschland  viel  für  die  Er- 
forschung unserer  alten  Denkmäler  geschehen  ist,  giebt  es 
doch  immer  noch  Monumente,  welche  zwar  wohl  im  engen 
Bereich  der  Fachgenossen  bekannt  sein  mögen,  dem  grossen 
Kreise  des  Publikums  aber  wenig  vertraut  sind.  Von  solchen 
Werken,  die  ich  in  früheren  Tagen  auf  meinen  Streifzügen 
kennen  gelernt,  will  ich  von  Zeit  zu  Zeit  berichten. 

Wer  kennt  nicht  das  freundliche,  so  schon  am  Eingang 
des  Kinzigthaies  gelegene  Städtchen  Offenburg?  Das  heisst, 
was  der  moderne  Mensch  ., kennen"  nennt:  wer  ist  nicht  oft- 
mals mit  der  Eisenbahn  daran  vorbeigefahren,  hat  beim  Ruf 
„Station  Offenburg"  einen  Blick  aus  dem  Coupefenster  ge- 
worfen und  dann  etwa  an  dem  rasch  hineingeschlungenen 
Mittagessen  im  Bahnhofrestaurant  Theil  genommen,  und  ist, 
nachdem  er  vielleicht  mit  überlegenem  Lächeln  in  seinem 
Bädeker  gelesen,  dass  man  dort  dem  Einfuhrer  der  Kartoffeln, 
Franz  Drake,  ein  Denkmal  errichtet  habe,  befriedigt  weiter  ge- 
fahren, in  dem  Bewusstsein,  Offenburg  zu  „kennen"! 

Anders  verfahrt  der  Kunsthistoriker.  Er  steigt  in  Offen- 
burg aus  und  wird  schon  beim  Eintritt  in  das  freundliche,  saubere 
Städtchen  von  jenem  specifischen  Zauber  oberrheinischer  Orte 
angeheimelt,  der  einen  behaglichen  Aufenthalt  in  Aussicht  stellt. 
Und  so  ist  es.  Man  wird  gut  aufgenommen  und  gut  bewirthet 
und  bei  einem  ersten  Rundgang  macht  man  dann  auch  dem 
„Stifter  der  Kartoffel4',  wie  ein  Freund  sich  schelmisch  aus- 
drückt, seine  Referenz.  Franz  Drake  steht  in  der  eleganten 
Hoftracht  des  16.  Jahrhunderts,  und  zwar  in  rothem  Sandstein, 
offenbar  in  dem  süssen  Bewusstsein,  einer  der  Wohlthäter  des 
Menschengeschlechts  zu  sein,  auf  dem  Hauptplatze,  der  sich  in 
Form  einer  breiten  Strasse  wie  in  so  vielen  dieser  süddeutschen 
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Orte  als  Mittelpunkt  des  Stadtchens  darstellt.  Eine  dichte 
Lindenpflanzung  bildet  mit  ihrem  wohlthuenden  Schatten  den 
Hintergrund.  Etwas  architektonisch  Hervorragendes  aus  alter 
Zeit  ist  nicht  zu  bemerken,  mit  Ausnahme  des  Rathhauses, 
das  noch  aus  der  österreichischen  Zeit  stammt  und  ein  statt- 
licher Bau  in  den  Formen  des  vorigen  Jahrhunderts  ist.  Ein 
älterer  Theil  des  Baues,  dem  der  spätere  vorgebaut  wurde, 
trägt  an  seinem  schlichten  gothisch  profilirten,  wagerecht  abge- 
schlossenen Portal  die  Jahreszahl  1521.  Man  gelangt  hier  in 
eine  hübsche  Vorhalle  aus  derselben  Zeit  mit  einem  kräftig 
behandelten  Netzgewölbe,  an  welchem  der  Steinmetz  oder  Bau- 
meister sich  mit  Beifügung  seines  Werkzeichens  selbst  dar- 
gestellt hat.  Es  ist  ein  noch  jugendlicher  Kopf  mit  offenem 
Ausdruck. 

Ungleich  imposanter  stellt  sich  ein  anderer  Bau  dar,  der 
mit  seiner  ansehnlichen  zweistöckigen  Fassade  den  oberen  Theil 
des  Marktes  beherrscht.  Es  ist  das  Bezirksamt,  welches  bis  in 
den  Anfang  unseres  Jahrhunderts  als  Königshof  bezeichnet 
wurde.  Die  Formen  sind  wiederum  die  eines  kräftigen  Barocco 
aus  dem  Anfang  des  vorigen  Jahrhunderts,  die  das,  was  ihnen 
an  Reinheit  abgeht,  durch  eine  gewisse  Fülle  und  Energie  im 
Einzelnen  sowie  durch  gute  Verhältnisse  im  Ganzen  ersetzen. 
Aus  einem  Aufsatz  von  K.  Walter  erfahren  wir,  dass  die  Er- 
bauung dieses  Amtshauses  von  1714 — 1  7 1 7  durch  den  „hoch- 
fürstlichen Baumeister"  Michael  Ludwig  Rohrer  aus  Rastatt 
geleitet  wurde,  das  Portal  und  der  vollständige  Ausbau  dagegen 
erst  1756  zur  Ausführung  kam.  Bezeichnend  ist,  dass  der 
„hiesige  Zimmermann"  sich  nicht  auf  einen  Accord  einlassen 
wollte,  „um  desswillen,  dass  es  ein  französisches  Dach,  also 
eine  ihm  etwas  unbekannte  Arbeit  sei". 

Aus  neuerer  Zeit  stammt  die  evangelische  Kirche,  ein 
Bau  von  rothem  Sandstein  in  gothischen  Formen  und  mit 
schlankem  durchbrochenen  Thurm.  Die  katholische  Pfarrkirche 
dagegen,  in  wohlgepflegter  grüner  Umgebung  gelegen,  ist  im 
Wesentlichen  ein  uninteressanter  Barockbau,  mit  flachgedecktem 
Langhaus  auf  einfachen  Pfeilern.  Aber  der  gothische  Chor 
mit  seinem  Schluss  aus  dem  Achteck  und  seinem  nördlich  an- 
stossenden  Seitenchörlein  ist  in  guten  Formen  durchgeführt. 
Im  Uebrigen  gehört  der  Bau  einer  Erneuerung  an,  welche 
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gegen  Ende  des  17.  Jahrhunderts  nothwendig  wurde,  nachdem 
1689  die  Kirche  sammt  dem  grössten  Theil  der  Stadt  durch 
die  Franzosen  eingeäschert  worden  war.  Begnügte  man  sich 
beim  Neubau  im  Ganzen  mit  dem  Notdürftigsten,  so  erhielt 
doch  der  Thurm  eine  stattliche  Erscheinung,  so  dass  er  mit 
seinem  schlanken  Aufbau,  dem  Kuppeldach  und  der  Laterne 
zu  den  elegantesten  Thurmbauten  jener  Epoche  gezählt  werden 
darf.  Zu  erwähnen  endlich  ist  noch  ein  prächtiges  eisernes 
Gitter  neben  dem  Schulhause  gegenüber  der  Kirche,  eine  treff- 
liche Schmiedearbeit  des  vorigen  Jahrhunderts. 

Eine  weitere  Wanderung  rings  um  die  Stadt  belohnt  durch 
köstliche  Blicke  in  das  lachende,  sich  weit  gegen  die  Rhein- 
ebene öffnende  Thal  mit  seiner  reichen,  ja  üppigen  Vegetation 
und  dem  herrlichen  Abschluss  durch  die  schön  geschwungenen, 
dicht  bewaldeten  Schwarzwaldberge.  Man  gewahrt  auch,  wie 
das  Städtchen,  nachdem  es  seine  mittelalterliche  Einfassung 
von  Mauern  und  Thürmen  längst  abgestreift,  frei  und  lustig  in 
die  Landschaft  hinauswächst  und  durch  neue  hübsche  Strassen- 
züge  mit  schattenden  Baumreihen  und  Promenaden  den  ange- 
nehmen Eindruck  gedeihlicher  Entwickelung  macht.  Auch  das 
wohlgelungene  Denkmal  des  in  dem  benachbarten  Bohlsbach 
geborenen  Naturforschers  Oken  zeugt  von  dem  regen  Sinn  der 
Offenburger  für  würdigen  Schmuck  ihrer  Stadt.  Es  besteht 
aus  einer  lebendig  aufgefassten  Büste  des  Gelehrten,  die  sich 
von  dem  frischen  Grün  ihres  landschaftlichen  Hintergrundes 
wirksam  abhebt  und  auf  einem  hohen  Sockel  errichtet  ist, 
welcher  zugleich  als  Brunnenstock  dient  und  nach  zwei  Seiten 
den  belebenden  Wasserstrahl  spendet. 

Dies  Alles  indess,  so  schätzenswerth  es  ist,  würde  den 
Kunstfreund  nicht  zum  Verweilen  locken,  wenn  sich  nicht  dem 
überraschten  Wanderer  eine  ganze  Reihe  von  plastischen 
Denkmälern  darböte,  welche  ein  näheres  Eingehen  in  hohem 
Grade  lohnen.  Wenn  man  in  einer  kleinen  Stadt  dieser  Art 
nicht  weniger  als  fünf  hervorragende,  zum  Theil  künstlerisch 
sehr  werthvolle  datirte  plastische  Werke  des  16.  Jahrhunderts 
antrifft,  so  darf  man  über  solche  reiche  Ausbeute  ebenso  er- 
staunt wie  erfreut  sein. 

Das  früheste  derselben  ist  das  grosse,  auf  dem  Kirchhof 
errichtete  Crucifix,  welches  unten  am  Schaft  die  Jahreszahl 
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1521  und  ein  Meisterzeichen  trägt,  das  aus  einem  verschlungenen 
A  und  V  in  römischer  Majuskel  zusammengesetzt  ist.  Der 
Körper  Christi  in  der  scharfen  mageren  Behandlung  seiner 
Formen  und  der  bestimmten  Darlegung  des  Knochengerüstes 
verräth  ein  tüchtiges  Verständniss  des  menschlichen  Organismus. 
Der  Schurz,  der  zu  beiden  Seiten  wie  vom  Winde  bewegt 
sich  flatternd  bauscht,  ist  in  jenem  knitterigen  Faltenwurf 
durchgeführt,  der  die  damalige  deutsche  Kunst  beherrscht.  Unge- 
mein edel,  sowohl  in  dem  Ausdruck  der  noch  in  den  Formen  wie  in 
den  Zügen  nachzitternden  kaum  überstandenen  Schmerzen,  ist  der 
Kopf,  der  von  langen  Locken  eingefasst  und  von  einer  wuchtigen 
Dornenkrone  beschattet  wird.  Man  sollte  von  diesem  bedeutenden 
Werke  Gipsabgüsse  für  unsere  Sammlungen  nehmen.  Ueber- 
haupt  sollte  man  von  den  verschiedenen,  noch  erhaltenen  Cruci- 
fixen  aus  jener  Zeit  Abgüsse  der  Köpfe  anfertigen  lassen,  um 
sich  recht  klar  zu  machen,  welch'  tiefen  Ausdrucks  unsere  da- 
malige Bildnerei  fähig  war.  Vergleicht  man  z.  B.  den  Christus 
von  Offenburg  mit  dem  bei  der  Leonhardskirche  zu  Stuttgart, 
der  20  Jahre  früher  entstanden  ist  und  ebenfalls  als  ein  ganz 
vorzügliches  Werk  bezeichnet  werden  muss,  so  findet  man  dort 
den  Ausdruck  wohl  noch  grossartiger,  aber  auch  viel  düsterer 
und  tragischer,  mit  viel  schärferen  realistischen  Accenten,  die 
bis  an's  Hässliche  streifen.  Aber  man  kann  sich  leicht  vor- 
stellen, wie  solche  Werke  damals  auf  die  erregbaren  Massen 
wirkten,  und  wird  in  den  zahlreichen  ähnlichen  Schöpfungen 
jener  Epoche  einen  Widerschein  der  tiefen  religiösen  Bewegung 
erkennen,  welche  damals  einerseits  die  Gemüther  zur  Reforma- 
tion, andererseits  zu  einer  Erneuerung  und  Vertiefung  des 
Katholicismus  drängte. 

Aus  derselben  Zeit  stammt  sodann  der  ebenfalls  nahe  bei  der 
Kirche  ausgeführte  Oelberg,  welcher  in  römischen  Buchstaben 
auf  einem  Täf eichen  die  Jahreszahl  1 524  trägt.  Das  Ganze 
ist  von  einer  vertieften  Nische,  die  mit  einem  gothisch  pro- 
filirten  Rundbogen  eingefasst  wird,  abgeschlossen.  Wir  sehen 
Christus  im  Garten  Gethsemane  im  Gebete  knien.  Die  Scenerie 
ist  in  umständlichster  Weise  geschildert,  indem  ein  treu  imitirtes 
Felsgestein  sich  ausbreitet,  auf  dessen  vorderem  Plan  die  drei 
Jünger  schlafend  dargestellt  sind.  In  der  Mitte  sitzt  Johannes, 
das  lockige  Haupt  auf  die  linke  Hand  stützend,  während  die 
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Finger  der  Rechten  wie  im  Traum  noch  in  die  Blätter  des 
Buches  greifen,  welches  er  auf  dem  Schoosse  hält.  Rechts 
sitzt  zusammengekauert  Petrus,  der  eben  auf  das  Geräusch  der 
eingetretenen  Häscherschaar  zu  erwachen  scheint.  Auch  er 
hält  in  der  herabhängenden  Linken  ein  Buch,  während  er  die 
Rechte  auf  den  Boden  stemmt,  wie  um  sich  zu  erheben.  Tief 
in  Schlaf  versunken  liegt  links  Jakobus,  den  Kopf  auf  den 
rechten  Arm  gestützt,  in  der  rechten  Hand  ebenfalls  ein  Buch 
haltend,  während  die  Linke  sich  auf  den  rechten  Vorderarm 
legt.  Es  ist  das  vollkommene  Bild  des  friedlichsten  Schlummers. 
Die  ganze  Umgebung  ist  mit  unendlicher  Liebe  ausgeführt; 
überall  spriessen  aus  den  Fugen  des  Gesteins  Pflanzen  und 
Blumen,  Farrnkräuter,  Wegerich,  Erdbeere,  Distel  u.  dgl., 
während  an  den  oberen,  rechts  sich  erhebenden  Partien  des 
Felsens  ein  Epheu  seine  Ranken  ausbreitet. 

Wie  Christus  mit  dem  edelsten  Ausdruck  der  Ergebung 
sein  Antlitz  aufwärts  wendet,  erscheint  dort  über  dem  Felsen 
schwebend  ein  lieblicher  Engel,  mit  dem  Kreuz  und  dem  Kelch 
zur  Bestätigung,  dass  der  Rathschluss  des  Ewigen  unabänder- 
lich sei.  Die  Scene  wird  von  einem  Bretterzaun  abgeschlossen, 
der  links  von  einer  hölzernen  Pforte  begrenzt  wird,  welche  sich 
eben  öffnet,  um  die  von  Judas  geführte  Schaar  der  Häscher 
einzulassen.  Vorn  schreitet  der  Verräther,  das  breite  Gesicht 
von  krausen  Locken  und  dichtem  Bart  umrahmt,  in  der  rechten 
Hand  den  Beutel  mit  den  Silberlingen  fassend,  mit  der  linken 
sein  langes  Gewand  lupfend.  Sein  Nachbar  in  gestepptem 
Wamms  trägt  die  Stricke  zur  Fesselung  des  Opfers.  Sein  bart- 
loses Gesicht  ist  scharf  charakterisirt.  Andere  drängen  nach, 
eher  ruhig,  fast  bekümmert  als  wild  dreinschauend.  Wieder 
Andere  bilden  eine  förmliche  Einrahmung  des  niedrigen  Zaunes, 
über  den  sie  hereinblicken,  theils  in  den  Plattenharnisch  und 
den  einfachen,  oder  mit  dem  Visir  versehenen  Helm  der  Zeit 
gekleidet,  theils  in  einer  Art  obrigkeitlichen  Costüms.  Zwei 
tragen  Laternen,  einer  eine  Armbrust,  wieder  ein  Anderer  einen 
Streithammer;  der  Letzte  sucht  sich  durch  einen  Trunk  aus 
der  Flasche  zu  stärken.  In  den  Köpfen  spricht  sich  grosse 
Mannigfaltigkeit  der  Charakteristik  und  scharfe  Beobachtung 
des  Lebens  aus. 

Sehr  geschickt  ist  nun,  wie  die  vordere  Scene  sich  in  eine 
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gemalte  Landschaft  mit  reichem  Mittelgrunde  fortsetzt,  welche 
die  ganze  Schlusswand  der  nicht  sehr  tiefen,  mit  einem  eben- 
falls bemalten  Netzgewölbe  überdeckten  Nische  ausfüllt.  Im 
vorderen  Plan  sieht  man  noch  mehrere  Krieger  mit  Hellebarden 
und  Spiessen.  dann  folgt  eine  Gruppe  von  Gebäuden,  von  einer 
thurmreichen  Stadtmauer  umschlossen,  welche  Jerusalem  dar- 
stellen sollen.  Eine  Brücke  fuhrt  über  einen  bis  in  den  Hinter- 
grund sich  hinziehenden  Fluss  zu  einem  Thorthurm;  ein  benach- 
barter Hügel  wird  durch  mehrere  Kreuze  als  Richtstätte  be- 
zeichnet. Das  reiche  Bild  hat  den  Charakter  einer  deutschen 
Landschaft.  Ohne  Frage  gehört  die  Composition  nach  Anlage 
und  Ausführung  zu  den  tüchtigsten  Werken  der  damaligen 
deutschen  Kunst.  Die  reiche  Charakteristik  der  Köpfe,  die  treff- 
liche Ausführung  der  Hände,  das  gute  Verständniss  der  Formen 
und  besonders  die  trotz  knittrigen  Faltenstils  klar  entwickelten 
Gewänder  deuten  auf  einen  sehr  beachtenswerthen  Künstler 
der  Epoche. 

In  einer  stets  verschlossenen  und  daher  wenig  bekannten 
Capelle  an  der  Südseite  des  Strassburger  Münsters,  dem  heiligen 
Michael  gewidmet,  findet  man  eine  ehemals  in  der  Krypta  auf- 
gestellt gewesene  umfangreiche  Darstellung  desselben  Themas, 
die  ungefähr  derselben  Zeit  angehört.  Die  Anordnung  hat  viel 
Verwandtschaft  mit  dem  Oelberg  in  Offenburg;  nur  ist  die 
Scene  umgekehrt  gewendet,  und  die  Grösse  der  Formen,  sowie 
die  Energie  der  Charakteristik  ist  der  dortigen  überlegen. 
Kraus  erwähnt  in  seinem  Buch  über  Elsass-Lothringen  dies 
treffliche  Werk  und  charakterisirt  es  richtig. 

Der  Zeit  nach  folgt  sodann  das  grosse  prächtige  Epitaph, 
welches  an  der  nordöstlichen  Seite  des  Chores  der  Kirche  steht 
und  dem  edlen  und  ehrenfesten  Herrn  Jorig  von  Bach,  dem 
letzten  des  Mannesstammes  von  Bach,  welcher  im  Jahre  1538 
am  19.  December  starb,  gewidmet  ist.  So  lesen  wir  an  einer 
von  einer  männlichen  und  einer  weiblichen  Halbfigur  gehaltenen 
Tafel  am  unteren  Rande  des  Denkmals.  Dieses  baut  sich  in 
den  zierlichen  Formen  der  Frührenaissance  als  Flachnische  auf, 
welche  von  zwei  schlanken  Balustersäulchen  eingefasst  wird. 
Der  untere  Theil  des  Schaftes  ist  flach  cannelirt,  während  den 
schlanken  oberen  Theil  an  seiner  Basis  Blattwerk  bekleidet. 
Die  Capitäle  sind  mit  Laubwerk  und  Voluten  frei  behandelt 
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und  unter  ihnen  befindet  sich  ein  mit  Epheuranken  geschmückter 
Hals.  Eine  Laubguirlande  verbindet  beide  Capitäle,  darüber 
erhebt  sich  ein  halbkreisförmiger  Abschluss,  der  wieder  mit 
einem  Laubgewinde  in  den  bezeichnenden  Formen  unserer  Früh- 
renaissance ausgefüllt  ist.  Laubwerk  zieht  sich  auch  an  der 
Aussenseite  des  Bogens  hin. 

Vor  dieser  Nische  erhebt  sich  in  kräftigem  Relief  und  in 
ganzer  Figur  die  lebensgrosse  Gestalt  des  Ritters,  in  pracht- 
vollem, fein  geriefeltem  Harnisch,  der  bis  zu  den  Handschuhen 
und  den  nach  vorn  breit  zulaufenden  Panzerschuhen  vollständig, 
und  zwar  mit  grosser  Sorgfalt  ausgeführt  ist:  ein  Prachtexemplar 
von  Rüstung  jener  Zeit.  Die  rechte  Hand  hält  das  Schwert, 
dessen  Griff  leider  abgebrochen  ist,  die  linke  stützt  sich  auf 
die  hohe,  einer  phrygischen  Mütze  gleiche  Bekrönung  des 
Turnierhelms  (es  ist,  nach  gütiger  Mittheilung  des  Herrn  Archiv- 
directors  von  Weech,  die  Meerschnecke,  das  Wappen  der 
Familie),  welcher  mit  seiner  reichen  Zier  über  dem  ebenfalls 
die  Meerschnecke  zeigenden  Hauptwappen  sich  erhebt.  An 
der  rechten  Seite  zu  Füssen  des  Ritters  ist  sein  Helm  mit  Visir 
und  reichem  Federschmuck  angeordnet.  Besondere  Aufmerk- 
samkeit verdient  aber  der  Kopf,  dessen  schlichtes  Haar  zu 
beiden  Seiten  und  tief  auf  die  Stirn  herabfallt  und  mit  dem 
schmalen,  mageren,  noch  jugendlichen  Gesicht,  den  grossen, 
weit  offenen  Augen,  dem  wie  zur  Klage  leise  geöffneten  Mund 
sich  zu  einem  sympathischen  Eindruck  verbindet.  Man  meint 
in  den  wehmüthigen  Zügen  und  den  Furchen,  die  sich  um  den 
Mund  bilden,  die  Spuren  eines  Leidens  zu  erkennen,  welches 
diesen  letzten  seines  Stammes  in  frühen  Jahren  hingerafft 
haben  mag. 

Zu  beiden  Seiten  wird  das  Hauptfeld  von  zwei  schmaleren 
Abtheilungen  eingefasst,  welchen  eine  Art  Säule,  die  aber  statt 
des  Capitäls  mit  einer  Halbkugel  abgeschlossen  ist,  zur  Ein- 
rahmung dient.  Auch  dieses  architektonische  Glied  trägt  in 
allen  Theilen  das  Gepräge  der  Frührenaissance,  in  den  hocken- 
den phantastischen  Figuren  der  Basis,  dem  reich  verschlungenen 
Laubwerk,  welches  in  verschiedenen  Abschnitten,  einmal  von 
Rosetten,  dann  wieder  von  kurzen  Cannelirungen  unterbrochen, 
den  ganzen  Aufbau  bedeckt.  Die  Verbindung  mit  dem  mittleren 
Theile  wird   wieder  durch  prächtiges  Laubwerk  hergestellt, 
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welches  sich  in  Viertelsbogen  zu  den  Capitälen  der  mittleren 
Säulen  hinüberschwingt.  Jederseits  sind  es  zwei  Wappen,  welche, 
mit  reicher  Helmziar  bekrönt,  die  Seitenfelder  ausfüllen.  Am 
unteren  Ende  sieht  man  die  schon  erwähnte  männliche  und 
weibliche  Halbfigur,  erstere  mit  einem  Helm,  letztere  in  der 
Bürgerhaube  der  Zeit,  welche  die  Inschrift  halten.  Ihr  Körper 
läuft  in  eine  Art  von  omamentirtem  Schweif  aus.  Wir  müssen 
dies  reiche  und  prächtige  Werk  als  eine  der  vorzüglichsten 
Leistungen  unserer  Frührenaissance  bezeichnen,  deren  ganzen 
Formencanon  in  seiner  spielenden  und  graziösen  Willkür  man 
hier  vertreten  findet.  Keine  Frage,  dass  in  der  feinen  und 
leichten  Art  ihrer  Bewegung,  aber  auch  in  der  grossen  deco- 
rativen  Pracht  des  Ganzen  uns  ein  ausgezeichneter  Künstler 
entgegentritt. 

Was  nun  aber  diesem  Denkmal  eine  besondere  kunstge- 
schichtliche Bedeutung  giebt,  ist  der  Umstand,  dass  wir  diesen 
Künstler  zu  nennen  vermögen,  denn  er  nennt  sich  selbst  auf 
zwei  Täfelchen,  wo  wir  lesen:  PER  .  ME  .  CRISTOFF  .  VR. 
Wir  können  diese  Abkürzung  in  VRACENSIS  ergänzen  und 
erhalten  somit  ein  weiteres  Werk  des  Meisters  Christoph 
von  Urach,  den  wir  schon  aus  mehreren  Arbeiten  als  einen 
der  tüchtigsten  schwäbischen  Bildhauer  des  16.  Jahrhunderts 
kennen.  Sein  frühestes  nachweisbares  Werk  ist  der  prächtige 
Taufstein  in  der  Kirche  zu  Urach,  einer  der  schönsten  in  ganz 
Deutschland,  wo  er  sich  ausdrücklich  „Statouarius"  nennt.  In 
meiner  Geschichte  der  Plastik  habe  ich  diese  Arbeit  als  „von 
eben  so  hoher  technischer  Vollendung  wie  künstlerischer  Ori- 
ginalität1' charakterisirt  und  hinzugefügt:  „Der  Naturalismus 
des  Meisters  Christoph  ruht  auf  eindringenden  Studien  und  einer 
feinen  Auffassung  individuellen  Lebens/'  Als  eine  frühere 
Jugendarbeit  desselben  habe  ich  ebendort  den  Marktbrunnen 
in  Urach  bezeichnet. 

Steht  der  Künstler  in  jenen  Arbeiten  hinsichtlich  der  archi- 
tektonischen Formsprache  noch  auf  dem  Boden  der  Gothik,  so 
gehört  er  zu  Denen,  welche  den  Umschwung  in  die  Renaissance 
mit  durchgemacht  haben.  So  finden  wir  ihn  1 537  an  dem  Grab- 
mal Markgraf  Philipps  II.  in  der  Kirche  zu  Baden-Baden  (vgl. 
Gmelin  in  Ortweins  deutscher  Renaissance).  Auch  hier  ist  die 
Composition  wieder  durchaus  originell,   doch  mischen  sich  in 
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die  architektonischen  Formen  die  Elemente  des  neuen  Stils  mit 
gothischen  Motiven.  Die  Kandelabersäulchen ,  welche  sich  an 
die  Pilaster  lehnen,  erinnern  in  ihrer  spielenden  Behandlung  an 
diejenigen  zu  Offenburg;  vor  Allen  aber  sind  die  Halbfiguren, 
welche  am  Sockel  ein  Medaillon  mit  einer  Inschrift  halten,  ge- 
nau dieselben,  wie  in  Offenburg.  Auch  hier  lesen  wir  PER 
ME  CHRISTOFF  DE  VRACH.  Streift  der  Meister  im  folgen- 
den Jahre  an  dem  Denkmal  in  Offenburg  die  letzten  Spuren 
der  Gothik  ab,  so  steht  er  noch  bewusster  auf  dem  Boden  des 
neuen  Stils  in  dem  Grabmonument  des  Grafen  Michael  in  der 
Kirche  zu  Wertheim  vom  Jahre  1543.  Von  diesem  heisst  es 
in  meiner  deutschen  Renaissance:  „Statt  der  Pilaster  sieht 
man  zwei  ganz  in  Figuren  und  Laubwerk  aufgelöste  Halbsäulen, 
auch  die  Wappen  sind  mit  üppigem  Ornament  eingefasst." 
Auch  die  in  Laubwerk  auslaufenden  Halbfiguren,  offenbar  ein 
Lieblingsmotiv  des  Meisters  Christoph,  finden  wir  hier  wieder; 
nur  sind  sie  am  oberen  Theil  des  Denkmals  angebracht  und 
diesmal  beide  mit  behelmten  männlichen  Köpfen  versehen. 
Mit  Unrecht,  wie  mir  scheint,  will  Klemm  in  seiner  vortrefflichen 
Arbeit  über  die  württembergischen  Baumeister  und  Bildhauer 
S.  114  das  Wertheimer  Denkmal  um  der  Zeit  willen  unserem 
Meister  absprechen;  allein  die  Schrift  „per  me  Christophorum 
statuarium"  spricht  zu  deutlich  und  die  fünfundzwanzig  Jahre, 
welche  zwischen  dem  ersten  und  dem  letzten  seiner  uns  be- 
kannten Werke  liegen,  lassen  sich  recht  wohl  in  dasselbe 
Künstlerleben  einspannen.  Sehr  zweifelhaft  dagegen  scheint 
mir,  ob  unser  Meister  auch  Holzschnitzer  war,  wie  Klemm  aus 
dem  Altar  in  der  Stadtkirche  zu  Ehingen  an  der  Donau,  der 
inschriftlich  1519  durch  einen  Meister  Stoffel  zu  Urach  aus- 
geführt wurde,  schliessen  möchte;  wenigstens  hat  er  diese 
Namensform  an  keinem  der  uns  bekannten  Denkmäler  ange- 
wandt. Es  käme  also  auf  eine  stilkritische  Untersuchung  an, 
die  mir  noch  nicht  möglich  geworden  ist.  Jedenfalls  ist  das 
Offenburger  Denkmal  eine  werthvolle  Bereicherung  des 
„Werkes"  von  Meister  Christoph. 

Ein  anderes  Epitaph  daselbst,  in  den  durchgebildeten 
Formen  unserer  Spätrenaissance  aufgebaut  und  reich  entwickelt, 
ist  das  Grabmal  des  Schultheissen  Philipp  Berger  vom  Jahr  1585. 
Die  Anordnung  ist  eine  etwas  wunderliche,  denn  das  breite 
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Hauptfeld,  von  kräftigen  ionischen  Rahmenpilastern  mit  reichem 
Flachornament  eingefasst,  zeigt  die  bewegte  Gestalt  des  aus 
dem  Grabe  auferstehenden  Christus  mit  der  Siegesfahne  in  der 
Linken,  die  Rechte  feierlich  erhoben,  hart  daneben  aber  vier 
Wappen  mit  reichen  Helmzierden.  Die  Figur  des  Heilands 
ist  nicht  ohne  Verständniss  der  Form,  aber  doch  ziemlich  deco- 
rativ  behandelt  Mit  besonderer  Vorliebe  hat  der  Künstler  die 
Umgebung  des  Sarkophags,  auf  dessen  quer  übergelegtem 
Deckel  der  Erlöser  steht,  ausgeführt,  denn  wir  sehen  ein  Gewirr 
von  Pflanzen,  aus  denen  Schlangen  herauszüngeln,  und  zwei 
Todtenköpfe,  aus  deren  einem  ein  Molch  sich  hervorwagt. 
Alle  decorativen  Formen  zeigen  in  derber,  aber  effectvoller 
Behandlung  den  Stil  jener  Spätzeit;  die  leer  gebliebene  In- 
schrifttafel am  Sockel  ist  mit  kräftigen  Cartouchen  eingerahmt; 
besonders  energisch  aber  ist  die  ähnliche  Einfassung  der  oben 
gleichzeitig  als  Attika  angebrachten  Tafel  mit  der  Grabinschrift, 
welche  oben  und  zu  beiden  Seiten  durch  Voluten  und  Frucht- 
gewinde sowie  einzelnes  Figürliche  in  flotter  breiter  Behand- 
lung eingefasst  ist. 

Das  letzte  und  späteste  der  Offenburger  Denkmale,  die 
sämmtlich  aus  dem  feinkörnigen  rothen  Sandstein  der  Gegend 
gearbeitet  sind,  ist  die  stattliche  Brunnensäule  auf  dem  Markt, 
welche  die  Jahreszahl  1599  und  die  Buchstahen  P.  Z.  sammt 
einem  Steinmetzzeichen  trägt  Es  ist  eine  derbe  flotte  Arbeit 
im  Stil  der  Zeit,  am  Sockel  groteske  Masken  als  Wasserspeier, 
der  stark  eingezogene  Schaft  mit  aufwärts  strebenden  Blättern 
geschmückt,  das  frei  korinthisirende  Capital  wieder  mit  Masken, 
darüber  ein  gegliedertes  antikes  Gebälk  mit  weit  vorspringender 
Deckplatte.  Auf  dieser  erhebt  sich,  auf  den  Hinterbeinen 
stehend  und  in  den  Vorderpranken  das  Doppelwappen  der  Stadt 
haltend,  ein  Löwe,  der  mit  seinem  weit  geöffneten  Rachen  und 
der  wallenden  Mähne  eine  glückliche  Mischung  des  heraldischen 
und  naturalistischen  Elements  zeigt.  Die  Arbeit  dürfte  wohl 
von  dem  Meister  des  vorher  besprochenen  Denkmals  herrühren. 

Damit  sind  die  monumentalen  Werke  Offenburgs,  soweit 
sie  mir  bekannt  geworden  sind,  erschöpft,  doch  will  ich  noch 
hinzufügen,  dass  im  Gasthof  zur  Fortuna  sich  ein  grosses,  tüchtig 
gemaltes  Familienbild  befindet,  welches  nach  inschriftlichem 
Zeugniss  1751  durch  Johannes  Lihl  ausgeführt  wurde.  Dieser 
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Künstlername  ist  mir  anderweit  noch  nicht  vorgekommen,  allein 
aus  einem  Aufsatz  von  K.  Walter  ersehe  ich,  dass  dieses  treff- 
liche Bild,  als  es  behufs  seiner  Herstellung  sich  bei  A.  Sesar 
in  Augsburg  befand,  in  Lützows  Kunstchronik  Jahrg.  18.  S.  26 
erwähnt  worden  ist.  Der  Maler  soll  identisch  sein  mit  einem 
Heinrich  Lihl,  der  um  die  Mitte  des  vorigen  Jahrhunderts  mark- 
gräflicher Hofmaler  in  Rastatt  war  und  von  welchem  dort  noch 
mehrere  Gemälde  vorhanden  sein  sollen.  Ich  behalte  mir  vor, 
den  Spuren  dieses  tüchtigen  Künstlers  gelegentlich  weiter 
nachzugehen. 

2.  Gengen  bach. 

Dass  unsere  Städte  am  Mittel-  und  Oberrhein  so  wenig 
von  ihrem  alterthümlichen  Gepräge  bewahrt  haben,  rührt  zu- 
meist, wie  Jedermann  weiss,  von  den  Verwüstungen  her,  welche 
in  den  Zeiten  unserer  Ohnmacht  der  friedliebende  westliche 
Nachbar  über  die  angrenzenden  deutschen  Gaue  zu  verhängen 
pflegte.  So  trägt  denn  auch  Gengenbach,  gleich  Offenburg  und 
so  vielen  anderen  Städten,  im  Ganzen  das  Gepräge  jener 
kümmerlichen  Bauart,  welche  nach  den  Verheerungen  des 
1 7.  Jahrhunderts  bei  der  Wiederherstellung  der  niedergebrannten 
Ortschaften  in  einer  Epoche  allgemeiner  Aussaugung  und  Ver- 
armung sich  nothwendig  ergab.  Denn  mit  vielen  andern  Plätzen 
wurde  Stadt  und  Kloster  Gengenbach  im  Jahre  1689  von  den 
Franzosen  ausgeplündert  und  in  einen  Schutthaufen  verwandelt. 
Dennoch  hat  der  kleine  Ort  zum  grössten  Theil  sich  seine 
mittelalterlichen  Befestigungen  bewahrt,  und  zwar  nicht  blos 
die  Stadtmauern  mit  den  beiden  Thorthürmen,  sondern  auch 
einen  dritten  alles  Andere  überragenden  Wartthurm,  der  mit 
seiner  oberen  vorgekragten  Galerie  und  ihren  durchbrochenen 
spätgothischen  Maasswerken,  sowie  dem  steilen  Helmdach  der 
Stadt  von  Weitem  schon  ein  malerisches  Gepräge  verleiht. 
Die  Grundlage  dieser  Befestigung  datirt  von  1240,  wo  Heinrich 
von  Stahleck,  Bischof  von  Strassburg,  die  Stadt  in  Besitz  nahm 
und  befestigte;  doch  gehören  wenigstens  die  Thürme  einer 
Erneuerung  etwa  vom  Ende  des  1 5.  Jahrhunderts  an.  Dass  die 
Stadt  übrigens  schon  zu  den  Römerzeiten  als  Standquartier 
diente,  bezeugt  die  dort  gefundene  Juppitersäule ,  jetzt  in  der 
Alterthümersammlung  zu  Karlsruhe. 
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Das  Städtchen,  am  Ausgang  des  Kinzigthals  gelegen,  dort 
wo  das  Thal  sich  ansehnlich  erweitert,  so  dass  es  von  beiden 
Seiten  mit  prächtig  geschwungenen  waldreichen  Bergen  den 
kleinen  Ort  auf's  Anmuthigste  einschliesst,  ist  von  jenem 
anspruchslosen  Reiz,  der  uns  so  oft  in  unseren  südwestdeutschen 
Orten  anheimelt.  Es  war  ein  herrlicher  Frühlingstag,  als  ich 
dort  eintraf;  Glanz,  Duft  und  Blüthenpracht  überall;  wie  ein 
Silbersaum  zogen  sich  rings  am  Fusse  der  Berge  Tausende  blühen- 
der Kirschenbäume  hin,  den  dunklen  Wäldern  als  glänzende 
Einfassung  dienend.  Die  Glocken  läuteten  den  Palmsonntag 
ein  und  in  der  ganzen  Natur  war  Auferstehungsjubel.  Schnell 
war  in  dieser  kleinsten  aller  ehemaligen  Reichsstädte  ein  Rund- 
gang gemacht,  der  mich  mit  allem  künstlerisch  und  archäologisch 
Interessanten  vertraut  machte.  Den  Mittelpunkt  bildet  der 
wieder  als  breite  Strasse  angelegte  Marktplatz,  der  den  An- 
kommenden mit  der  höchst  stattlichen  Fassade  seines  Rath- 
hauses überrascht.  Es  ist  ein  zweistöckiger  Bau  etwa  aus  der 
Mitte  des  vorigen  Jahrhunderts,  in  den  kraftvollen  Formen  jener 
Zeit,  im  Erdgeschoss  mit  Bogenhallen  auf  Pfeilern,  die  dem 
Ganzen  ein  besonders  stattliches  Gepräge  verleihen.  In  der 
Mitte  des  Platzes  erhebt  sich  eine  ansehnliche  Brunnensäule 
in  den  üppigen  Formen  unserer  Spätrenaissance,  mit  Masken. 
Blattwerk  und  Früchten  geschmückt  und  mit  der  Jahreszahl 
1582.  Ihr  derb  korinthisirendes  Capital  trägt  einen  Ritter  von 
ungebührlicher  Länge,  im  Uebrigen  aber  eine  gut  gearbeitete 
Figur  im  Helm  und  Plattenharnisch  der  Zeit,  den  Schild  mit 
dem  vortrefflich  gearbeiteten  Reichsadler  und  eine  Standarte 
haltend.  Es  ist  eines  der  wenigen  Denkmäler,  welche  die  Zer- 
störung der  Stadt  durch  die  Franzosen  überlebt  haben.  Ausser- 
dem sieht  man  am  Markt  ein  Haus  vom  Jahre  1696,  welches 
trotz  dieses  späten  Datums  noch  die  Formen  der  Renaissance, 
wenn  auch  in  abgeschwächter  Weise,  redet.  Ausserdem  sieht 
man  noch  ein  Haus  mit  hohem  Volutengiebel  in  sehr  derber 
Fassung,  das  ebenfalls  dem  17.  Jahrhundert  angehört. 

Steht  man  in  der  Mitte  des  Marktplatzes,  von  wo  die  drei 
Strassen  des  Städtchens  ausgehen,  so  hat  man  den  Blick  auf 
die  beiden  Stadtthore  und  die  drei  Thürme,  ein  überaus  male- 
risches Bild.  Das  bedeutendste  aber  auf  architektonischem 
Gebiet,  was  Gengenbach  besitzt,  verbirgt  sich  und  man  muss 
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am  Rathhaus  vorbei  sich  rechts  wenden,  um  plötzlich  durch 
den  Anblick  der  Abtei  mit  ihrer  stattlichen  Kirche  überrascht 
zu  werden.  Die  Kirche  stellt  sich  sofort  dem  Kundigen  als 
eine  ansehnliche,  streng  romanische  Basilika  von  kreuzförmiger 
Gestalt  dar,  die  im  Ausgang  des  17.  Jahrhunderts  nach  der 
Verwüstung  durch  die  Franzosen  bis  169g  erneuert  wurde. 
Aus  dieser  Zeit  datirt  die  unansehnliche  Vorhalle  und  der  statt- 
liche, in  rothen  Sandsteinquadern  errichtete  Thurm,  der  sich 
rechts  an  der  Fassade  erhebt.  Er  ist  mit  seiner  Kuppel  und 
Laterne  eines  der  originellsten  und  im  Umriss  wirkungsvollsten 
derartigen  Bauwerke  aus  der  Barockzeit,  wieder  ein  Beweis, 
wie  jene  Fpoche  in  der  malerischen  Silhouette  den  meisten 
andern  Perioden  sich  überlegen  erweist.  Der  übrige  Theil  der 
Fassade  enthält  noch  unberührt  den  romanischen  Kernbau. 
Fünf  Flachblenden  auf  Pilastern  gliedern  in  ansprechender 
Weise  das  untere  Geschoss ;  die  beiden  mittleren  Kämpfer  sind 
mit  zwei  liegenden  Löwengestalten  in  derbem  Relief  geschmückt. 
Man  darf  sie  etwa  dem  Anfang  des  1 2.  Jahrhunderts  zuschreiben. 
Daneben  sieht  man  in  Flachrelief  den  Adler  des  Johannes, 
woraus  sich  schliessen  lässt,  dass  die  übrigen  drei  Evangelisten- 
zeichen sich  ursprünglich  dazu  gesellt  haben.  Darüber  ist  im 
Obergeschoss  die  Mauer  durch  zwei  gekuppelte  Fenster  auf 
romanischen  Säulchen  mit  Kämpfern  durchbrochen.  Dazwischen 
ist  eine  Nische  mit  später  Madonnenstatue  aus  dem  17.  Jahr- 
hundert angebracht.  Die  ursprüngliche  Madonna  dagegen,  ein 
Hochrelief  der  Frühzeit  des  irr.  Jahrhunderts,  hat  ihrer  Nach- 
folgerin den  Platz  räumen  und  ganz  oben  am  Giebel  in  einer 
Nische  Zuflucht  suchen  müssen.  Sie  hält,  auf  einem  Throne 
sitzend,  mit  beiden  Armen  vor  sich  auf  dem  Schoosse  das 
Kind,  das  die  Rechte  zum  Segnen  erhebt.  Da  wir  aus  jener 
Frühzeit  nicht  viele  plastische  Denkmäler  besitzen,  so  ist  jede 
Bereicherung  unseres  Materials  hier  besonders  werthvoll.  Auf 
dem  Giebel  endlich  erhebt  sich  ein  kleiner,  durchbrochener 
gothischer  Dachreiter. 

Das  Innere  der  Kirche  macht  einen  ungemein  stattlichen 
Eindruck,  etwa  dem  der  Klosterkirche  von  Alpirsbach  ent- 
sprechend, nur  dass  dort  Säulen,  hier  Pfeiler  das  dreischiffiyfe 
Eanghaus  theilen.  Es  sind  jederseits  acht  Arakadenbögen, 
welche  von  schlanken,  einfach  viereckigen  Pfeilern  aufsteigen. 
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An  das  Langhaus  stosst  das  weitvorspringende  Querschiff,  das 
wir  an  den  romanischen  Bauten  Süddeutschlands  nur  ausnahms- 
weise finden.  Der  Chor  mit  seinen  Seitenschiffen  ist  die  Fort- 
setzung des  Langhauses;  an  Stelle  der  ursprünglich  jedenfalls 
halbrunden  Apsis  ist  bei  der  späteren  Umgestaltung  ein  poly- 
goner Schluss  getreten.  Neben  den  Seitenchoren  hatte  jeder 
Querarm  ursprünglich  eine  kleine  Apsis,  von  denen  die  am 
südlichen  Kreuzarm  noch  erhalten  ist.  So  zeigt  die  stattliche 
Basilika  jene  reiche  Chorbildung,  die  in  Norddeutschland  öfter 
in  Süddeutschland  nur  ausnahmsweise  an  der  Kirche  von  Ell- 
wangen uns  begegnet. 

Kein  Zweifel,  dass  der  Bau  ursprünglich,  ähnlich  wie  Alpirs- 
bach,  flache  Holzdecken  hatte.  Als  man  ihn,  wahrscheinlich 
nach  den  französischen  Verwüstungen  des  17.  Jahrhunderts, 
wieder  herstellte,  versah  man  alle  Theile  mit  Gewölben,  und 
zwar  die  Seitenschiffe  mit  Kreuzgewölben,  das  Mittelschiff  mit 
einer  Tonne,  in  welche  Stichkappen  einschneiden.  Dass  der 
Bau  aber  bis  zum  Anfang  des  Daches  in  seinem  Kern  intact 
geblieben  war,  erkennt  man  aus  den  Obermauern  des  Schiffes, 
welche  ihre  ursprünglichen  rundbogigen  Fenster  mit  schrägen 
Laibungen  bewahrt  haben.  Im  Uebrigen  waren  die  Umgestal- 
tungen leichter  Art  und  betrafen  im  Wesentlichen  nur  die  Fuss- 
und  Kämpfergesimse  der  Pfeiler,  sowie  das  in  den  Arkaden  sich 
hinziehende  Gesimsband,  von  welchem  sich  Verticalstreifen 
bis  zu  den  Pfeilern  herabziehen.  Dies  acht  romanische  Motiv, 
welches  wir  z.  B.  in  Maulbronn  antreffen,  beruht  auch  hier 
wahrscheinlich  auf  einer  ursprünglichen  Anlage.  An  den  Pfeilern 
der  Vierung  sind  die  schlichten  ursprünglichen  Basen  noch  er- 
halten. Da  wir  in  keinem  unserer  Handbücher,  selbst  nicht  in 
Kuglers  Geschichte  der  Baukunst,  eine  Erwähnung  dieser  be- 
deutenden Kirche  finden  und  nur  Lötz  in  seiner  fleissigen 
Statistik  nach  Mertens  eine  dürftige  Andeutung  giebt,  so  wird 
meine  ausführliche  Beschreibung  nicht  überflüssig  sein. 

Von  mittelalterlichen  Denkmalen  ist  in  der  Kirche,  nach 
den  Plünderungen  und  Verwüstungen  der  Schweden  und  der  Fran- 
zosen, nichts  mehr  übrig,  als  das  herrliche  heilige  Grab  in  einer 
an  der  Nordseite  angebauten  gothischen  Capelle,  eines  der 
edelsten  derartigen  Werke  vom  Ende  des  Mittelalters.  Die 
Gruft  erhebt  sich  über  einem  Sockel,  an  welchem   die  naiv 
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charakterisirten  Reliefgestalten  der  schlafenden  Wächter  aus- 
geführt sind.  Die  Figur  des  im  Todesschlaf  daliegenden  Erlösers 
ist  mit  gutem  Verständniss  der  Form  schlicht  und  würdig  be- 
handelt. An  der  Rückseite  der  breiten  Xische  sieht  man  die 
drei  frommen  Frauen  und  zwei  klagende  Engel,  liebenswürdige 
Gebilde  mit  anmuthigen  rundlichen  Kopfchen,  Wangen  und 
Kinn  in  vollen  Formen,  die  Gewänder  in  weichem  Fluss,  nur 
wenig  geknittert.  Ungemein  schön  ist  der  architektonische 
Aufbau,  in  spätgothischen  Formen  durchgeführt,  die  sich  an 
den  Fialen  in  naturalistisches  Astwerk  auflösen.  Zwei  kräftige 
Fialen  fassen  die  Ecken  ein  und  correspondiren  mit  den  an  der 
Rückseite  sich  der  Wand  anschliessenden.  In  der  Mitte  der 
Vorderseite  aber  steigt  von  einem  schwebenden  Schlussstein, 
an  welchem  ein  Engel  mit  dem  Wappen  des  Stifters  angebracht 
ist,  eine  weitere  Fiale  empor,  besonders  reich  als  Thürmchen 
ausgebildet,  welche  in  ihrer  nischenartigen  Vertiefung  eine 
etwas  zu  kurz  gerathene  Figur  des  Auferstandenen  trägt.  Die 
Gestalt  des  knieenden  Stifters  in  der  Tracht  eines  Kanonikus 
sehen  wir  rechts  oben  an  der  östlichen  Fiale  und  zwar  so,  dass 
er  sich  betend  gegen  den  Altar  der  Capelle  wendet.  Die  ganze 
Anlage  dieses  Denkmals,  besonders  in  der  ungemein  geist- 
reichen und  üppigen  Architektur,  gehört  zu  jenen  glänzenden 
Schöpfungen  der  Zeit  um  1500,  welche  den  Mangel  eines 
strengeren  Organismus  durch  den  köstlichen  Reiz  einer  will- 
kürlich spielenden,  aber  phantasievollen  Formgebung  vergessen 
machen.  Einer  gefalligen  Mittheilung  zufolge  wurde  das  heilig«? 
Grab  sammt  der  Capelle  von  Abt  Konrad  von  Müllenheim 
(1500—1507)  gestiftet,  was  mit  meiner  Datirung  des  Denkmals 
zusammentrifft. 

Aus  dem  Anfang  des  16.  Jahrhunderts,  genauer  gesagt, 
etwa  von  1520,  stammt  ein  schöner  gewirkter  Teppich  im  Chor, 
an  der  Rückseite  des  Altars  angebracht,  welcher  fünf  Scenen  der 
Passion  nach  irgend  einem  tüchtigen  süddeutschen  Meister,  viel- 
leicht nach  Hans  Baidung,  in  vortrefflicher  Ausführung  und  feiner 
Farbenstimmung  mit  lebendig  charakterisirten  Köpfen  enthält. 
Ausserdem  bietet  aber  der  Chor  durch  das  prachtvoll  geschnitzte 
Chorgestühl,  in  einem  feinen  und  maassvollen  Rococo  etwa 
von  1 740,  ein  ganz  vorzügliches  Beispiel  von  der  Gediegenheit 
des  Schreinerhandwerks  zu  jener  Zeit.    Nur  die  Bekrönungen 
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sind  in  einer  üppigeren  Formgebung  durchgeführt.  Damit  ver- 
bindet sich  im  Schlusspunkt  des  Chors,  an  die  östliche  Wand 
sich  anlehnend,  die  Orgel,  die  mit  dem  Uebrigen  gemeinschaft- 
lich componirt  und  durchgeführt  ist:  ein  Ganzes  von  wahrhaft 
mustergültiger  künstlerischer  Gediegenheit. 

Das  ist  aber  auch  Alles,  was  die  Kirche  von  werthvollen 
Ausstattungswerken  bewahrt  hat.  Uebrigens  stellte  sich  am 
Palmsonntag  das  Gotteshaus  in  würdigster  und  festlichster  Er- 
scheinung  dar.  Der  hohe  Feiertag  hatte  weither  die  Gläubigen 
zum  Hochamt  herbeigelockt,  und  mit  Genugtuung  sah  man, 
dass  die  malerische  Schwar/waldtracht  in  diesen  Gegenden  sich 
noch  behauptet.  Die  Palmenweihe  gab  dem  Gottesdienst  einen 
besonders  feierlichen  Charakter,  namentlich  aber  trug  ein  treff- 
lich geschulter  Chor  durch  eine  vierstimmig  a  capella  gesungene 
Messe  zu  der  erhöhten  kirchlichen  Stimmung  bedeutend  bei. 
Man  sah  wieder,  wie  die  katholische  Kirche  das  von  anderer 
Seite  mit  dem  grössten  Aufwand  erstrebte  „Kunstwerk  der 
Zukunft"  in  dem  harmonischen  Zusammenwirken  aller  Künste 
schon  längst  besitzt. 

"Was  noch  von  der  Abtei  vorhanden  ist,  gehört  durchaus 
dem  Umbau  vom  Ende  des  17.  Jahrhunderts,  zum  Theil  sogar 
erst  dem  18.  an.  In  der  Mitte  der  westlichen  Hauptfassade, 
welche  sich  an  die  Kirche  anschliesst,  sieht  man  ein  stattliches 
Portal  in  Barockform,  mit  Säulen  eingefasst,  welche  einen 
Balcön  tragen.  Im  Innern  wird  man  durch  ein  sehr  hübsch 
angeordnetes  Treppenhaus  überrascht,  dessen  oberstes  Podest 
auf  vier  Säulen  ruht,  das  Ganze  compendiös,  bequem  und  ge- 
schickt, das  eiserne  Geländer  in  Rococoformen  zierlich  durch- 
geführt, während  auffallender  Weise  das  Geländer  des  oberen 
Treppenlaufes  noch  in  den  Formen  der  Renaissance  behandelt 
ist.  Eine  geschmackvolle  Rococodecoration  in  Stuck  schmückt 
sämmtliche  Wände  und  Decken. 

Die  Pfarrkirche  der  Stadt  muss  man  merkwürdigerweise 
ausserhalb  und  zwar  vor  dem  nördlichen  Thore  aufsuchen. 
Doch  fehlt  es  nicht  ganz  an  Beispielen  für  diese  Lage  im  Mittel- 
alter, wie  denn  die  ältere  Pfarrkirche  zu  Ulm  ebenfalls  ausser- 
halb der  Stadt  lag  und  erst  mit  der  Erbauung  des  Münsters 
hineingezogen  wurde.  Zwischen  blühenden  Obstbäumen  und 
prächtigen  Nussbäumen  führte  mich  der  sanft  ansteigende  Weg. 
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köstliche  Blicke  über  das  anmuthige  Thal  gewährend,  zum 
Gottesacker  und  zu  der  damit  verbundenen  Kirche.  Sie  ist 
dem  heiligen  Martin  geweiht,  und  man  liest  an  der  Nordseite 
als  Zeit  der  Erbauung  das  Jahr  1452.  Es  ist  ein  schmuckloser 
einschiffiger  Bau  mit  flacher  Decke:  auf  dem  ('hör,  dessen 
Apsis  später  hinzugefügt  scheint,  erhebt  sich,  wi<;  so  oft  in 
Süddeutschland,  bei  sparsamer  Bauführung  ein  viereckiger 
Thurm,  in  den  oberen  Theilen  offenbar  ziemlich  charakterlos 
erneuert,  mit  schlichtem  Zeltdach,  im  Untertheil  aber  ohne 
Zweifel  noch  den  Rest  einer  romanischen  Anlage  bergend. 
Man  erkennt  dies  deutlich  im  Innern  an  dem  niedrigen  rund- 
bogigen  Gewölbe  und  den  abgefasten  Pfeilern  mit  ihrem  Karnis- 
gesims.  Die  Fenster  der  Kirche  zeigen  spätgothisches  Maass- 
werk. Im  Laufe  des  18.  Jahrhunderts  hat  man  dem  Innern 
durch  drei  stattliche  Barockaltäre  und  eine  sehr  originell  über 
einem  kleinen  Pförtchen  herausgekragte  Kanzel  reicheren 
Schmuck  verliehen.  Diese  kleine  Thür,  an  der  Xordseite  des 
Schiffes  gelegen,  mündet  auf  eine  Treppe,  welche  zur  Kanzel 
und  zu  einer  Loge  emporführt. 

Auf  dem  Friedhof  sieht  man  einige  gute  Grabdenkmäler, 
namentlich  eines  von  160g,  für  den  „ehrenfesten  und  weisen 
Herrn  Peter  Jüngel,  Zwölfer  und  Stetmeister  des  alten  Raths". 
In  einfach  derben  Barockformen  aufgebaut,  enthält  es  in  einem 
bewegten  Relief  die  Auferstehung  Christi,  daneben  Petrus  und 
Paulus  und  darüber  zwei  Wappen  in  flotter,  doch  etwas  derber 
Behandlung.  Dabei  finden  sich  zwei  Steinmetzzeichen.  Un- 
gefähr derselben  Zeit  gehört  ein  ähnlich  behandeltes  Epitaph 
mit  einem  Crucitixus,  der  von  drei  Personen  (die  vierte  ist  fortge- 
meisselt)  verehrt  wird.  Line  Inschrift  ist  nicht  vorhanden. 
Dann  kommen  einige  Denkmäler  in  üppigem  Rococostil,  meistens 
bald  nach  der  Mitte  des  vorigen  Jahrhunderts  entstanden, 
sämmtlich  nicht  eben  hervorragend,  aber  doch  Zeugnisse  einer 
fortdauernden  künstlerischen  Blüthe,  die  in  Verbindung  mit  den 
Prachtaltären  der  Kirche,  mit  dem  Chorgestühle  und  der  Orgel, 
sowie  dem  schön  in  Holz  geschnitzten  Hauptportal  der  Abtei- 
kirche den  Eindruck  eines  selbst  im  vorigen  Jahrhundert  noch 
glänzenden  Kunstlebens  in  der  kleinen  Stadt  machen.  Dazu 
kommt  noch  aussen  vor  dem  Gottesacker  ein  grosser,  in  marmor- 
artigem  Kalkstein   ausgeführter  Crucifixus  vom   Tahre  1704, 
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ausdrucksvoll  und  tüchtig  in  etwas  zu  fleischiger  Formbehand- 
lung durchgeführt.  Ein  anderer  Crucifixus,  ungefähr  aus  der- 
selben Zeit,  befindet  sich  auf  dem  Friedhof  in  einer  grossen 
capellenartigen  Nische,  deren  Hintergrund  mit  einem  vielfach 
gröblich  erneuerten  Gemälde  der  Passion  geschmückt  ist.  Als 
Motiv  höchst  merkwürdig  sind  dabei  die  einander  gegenüber- 
gestellten Figuren  des  bereuenden  Petrus  und  des  verzweifelnden 
Judas;  eine  Parallele,  die  eines  grossen  Künstlers  würdig  wäre. 
Noch  ein  dritter  Crucifixus  aus  etwas  späterer  Zeit  und  von 
geringerem  Werth  ist  in  einer  anderen  Nische  ebenfalls  auf 
dem  Friedhof  zu  sehen.  Damit  scheide  ich  von  dem  kleinen 
Gengenbach  und  seinen  Denkmälern. 
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rV^enedig  lag  hinter  mir.  Schwer  wurde  mir  die  Trennung, 
'■'.vjjf  denn  wenn  man  einige  Tage  das  kostliche  Gefühl  der  Ab- 
wesenheit alles  Strassenlärms  und  Wagengerassels  gekostet 
und  sich  auf  den  lautlosen  Canälen  in  stiller  Goifdel  hat 
schaukeln  lassen,  wenn  man  von  dem  Studium  der  marmor- 
strahlenden Kirchen  und  der  farbenleuchtenden  Galerien  in 
dem  heiteren  Treiben  des  Marcusplatzes  und  der  Piazzetta  aus- 
geruht hat,  so  wird  unmerklich  ein  bestrickender  Zauber  um 
die  Seele  gesponnen,  welchem  nicht  so  leicht  zu  entrinnen  ist. 
Und  doch:  hat  man  sich  erst  losgerissen,  so  athmet  man  draussen 
wieder  auf,  wenn  man  aus  der  Welt  von  Wasser  und  Marmor 
in  die  frühlinggrünende  Landschaft  hinausfährt  und  jetzt  erst 
merkt,  dass  der  Lenz  mit  einem  Regen  von  Blüthen  an  Pfirsichen. 
Aprikosen,  an  Kirschen  und  Pflaumen  über  die  Landschaft  aus- 
gestreut ist,  dass  sogar  auch  Birnen  und  Aepfel  sich  diesem 
Blüthenreigen  angeschlossen  haben,  und  dass  man  von  alledem 
drinnen  auf  den  Plätzen  und  in  den  Gässchen  Venedigs  nichts 
gemerkt  hat.  Zwei  Kunstfreunde,  die  ich  in  der  Lagunenstadt 
getroffen,  hatten  sich  mir  angeschlossen,  und  so  dampften  wir 
fröhlichen  Muthes  an  einem  goldigen  Frühlingstage  gen  Treviso, 
wo  wir  nach  einstündiger  Fahrt  zu  guter  Zeit  eintrafen.  Unser 
Besuch  galt  aber  zunächst  nicht  den  Denkmälern  dieser  alter- 
thümlichen,  von  dem  klaren  Alpenwasser  des  Sile  durchströmten 
Stadt,  obwohl  der  edle  Renaissancedom  und  die  gewaltige 
gothische  Backsteinkirche  S.  Niccolo  mit  ihren  Kunstschätzen 
zum  Verweilen  einluden.    Alles  dies  sollte  mir  am  folgenden 
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Tage  zu  Theil  werden.  Zunächst  galt  unser  Ausflug  der  an 
den  Abhängen  der  friaulischen  Alpen  einige  Meilen  nordwestlich 
von  Treviso  gelegenen  Villa  Barbaro  zu  Maser.  Rasch  war 
in  dem  reinlichen,  gut  gehaltenen  Gasthofe  der  Stella  d'oro 
ein  kräftiges  Frühstück  eingenommen  und  inzwischen  ein  Wagen 
beschafft  worden,  der  uns  in  flotter  Fahrt  auf  breiter,  trefflich 
unterhaltener  Landstrasse  an  den  Ort  unserer  Bestimmung 
bringen  sollte.  In  raschem  Tempo  ging  es  durch  die  furcht- 
bare, reich  angebaute  Landschaft,  vorbei  an  einer  grossen  Zahl 
einzelner  Gehöfte,  Villen  und  Ortschaften.  Ueberall  fiel  uns 
der  sorgliche  Anbau  der  wohlbewässerten  Felder  und  die  gute 
Erhaltung  der  Baulichkeiten  auf.  Diese  erstreckte  sich  selbst 
auf  die  weitläufigen  Umfassungsmauern,  welche  die  Besitzungen 
einschlössen.  Ihr  Mauerwerk  zeigte  ein  besonders  geschicktes 
Verwenden  kleiner  Kiesel,  die  in  diagonal  gestellten  Reihen 
mit  stets  abwechselnder  Richtung  so  verbunden  waren,  dass 
sie  regelmässig  wie  die  Maschen  eines  Gewebes  in  einander 
griffen.  Sie  gaben  einen  Beweis  von  der  grossen  Geschicklich- 
keit in  der  Maurertechnik,  welche  von  jeher  den  Oberitalienern 
eigen  gewesen  ist. 

Vor  Allem  aber  war  es  entzückend  zu  sehen,  wie  rings 
auf  Feldern  und  Wiesen  der  Lenz  in  Tausenden  von  Blumen 
aufgeblüht  war,  von  denen  hüben  und  drüben  die  Wegraine 
überall  wie  mit  leuchtendem  Teppich  überzogen  wurden.  Vor 
uns  aber,  im  Hintergrunde  der  blüthenreichen  grünenden  Flach- 
landschaft, stiegen  fern  am  Horizont  in  terrassenförmiger  Gipfelung 
die  Gebirgszüge  der  venezianischen  Alpen  auf,  in  deren  Schooss 
die  Geburtsstätten  der  grössten  Maler  Venedigs  gebettet  sind. 
Immer  näher  kamen  wir  dem  Abhang  des  Gebirges,  immer 
leuchtender  strahlten  die  schneebedeckten  Kuppen,  an  deren 
Fuss  sich  in  dunkelblauenden  Zügen  die  niedrigeren  Vorberge 
mit  weichgeschwungenen  Umrissen  ausbreiteten.  Und  wie  die 
Richtung  unserer  Fahrt,  bald  nach  links,  bald  nach  rechts  aus- 
biegend, das  Ziel  zu  erreichen  suchte,  bis  wir  endlich  von  der 
breiten  Heerstrasse  in  einen  Vicinalweg  einmündeten,  bot  sich 
das  schöne  landschaftliche  Bild  inlnannigfachen  Verschiebungen, 
immer  neu,  immer  fesselnd. 

Inzwischen  hatten  wir  uns  nach  zweistündiger  Fahrt  den 
Ausläufern  des  Gebirges  merklich  genähert,  und  an  der  Ab- 
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dachung  eines  mit  dunkelgrünem  Gebüsch,  mit  Nadelhölzern 
aller  Art,  mit  Pinien  und  Cypressen  bedeckten  Hügels  sahen 


wir  eine  Gruppe  von  Gebäuden  hell  herüberschimmem ,  aus 
denen  ein  palladianischer  Kirchenbau  und  die  stattliche  An- 
lage einer  Villa  sich  hervorhoben.    Das  war  Maser  und  die 
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Villa  Barbaro.  Xoch  vor  kurzer  Zeit  war  diese  Perle  der 
Renaissancekunst  kaum  in  Italien,  geschweige  denn  auswärts 
selbst  dem  kleineren  Kreise  der  Kunstfreunde  bekannt.  Da 
erwarb  sich  H.  Reinhardt  das  Verdienst,  in  Lützows  „Zeitschrift 
für  bildende  Kunst,"  und  zwar  im  ersten  Bande  derselben  vom 
Jahre  1866,  auf  diesen  Schatz  hinzuweisen.  Leider  begleitet»- 
diesen  Aufsatz  eine  Abbildung  der  Hauptansicht  der  Villa,  die 
so  grundfalsch  ist,  dass  man  sich  verwundert  fragen  muss,  in 
welchem  Zustande  nachtwandelnder  Phantasie  sich  der  Zeichner 
befunden  haben  mag,  als  er  dieses  Attentat  gegen  das  edle 
Werk  Palladios  beging.  Denn  den  Mittelbau,  welcher  bei 
Palladio  und  in  der  Wirklichkeit  in  ganzer  Breite  vorspringt, 
mit  einer  in  grossen  Verhältnissen  angelegten  ionischen  Halb- 
säulenstellung  decorirt,  mit  dem  Hauptportal  in  der  Mitte  und 
mit  einem  bildwerkgeschmückten  Tempelgiebel  nach  der  Art 
jenes  Meisters  abgeschlossen,  zerlegt  der  moderne  Zeichner  in 
drei  kleinliche  Partien,  von  denen  die  seitlichen  Flügel  um  ein 
Erhebliches  zurücktreten;  ja  so  weit  geht  die  Freiheit,  dass 
selbst  das  Portal  fortgelassen  ist  und  auch  von  den  Säulen- 
stellungen keine  Spur  sich  findet.  So  macht  die  Villa  den 
Eindruck,  als  ob  ein  schwächlicher  Nachfolger  Schinkels  in 
kümmerlichen  Verhältnissen  und  dürftigen  Formen  dies  Häuschen 
hingesetzt  hätte.  Wer  Palladio  kennt,  musste  stutzen;  ein 
Nachschlagen  in  den  Werken  des  Meisters  belehrte  mich  sofort, 
dass  hier  ein  seltsames  Quid  pro  quo  vorliege;  immerhin  aber 
war  es  ja  möglich,  dass  in  neueren  Zeiten  eine  Umwandlung 
des  Baues  vorgenommen  ward,  lndess  der  erste  Blick  auf  den 
schön  erhaltenen,  völlig  intacten  Bau  bewies  uns,  dass  davon 
keine  Rede  gewesen  sei.  Aber  selbst  das  Allerdrolligste  hat 
sich  der  moderne  Verschlimmbesserer  Palladios  zu  Schulden 
kommen  lassen,  indem  er  den  Vorplatz  der  Villa  mit  ge- 
schlängelten Wegen  und  malerischen  Gebüschgruppen  im  eng- 
lischen Gartenstil  durchzog  und  selbst  an  der  Wand  des  Mittel- 
baues, da  wo  sich  in  Wirklichkeit  über  einigen  Stufen  das 
stattliche  Hauptportal  öffnet,  einige  Gesträucher  sich  fast  weh- 
müthig  an  die  Fassade  schmiegen  Hess.  Nun  ist  auch  in  Italien 
neuerdings  vielfach  der  Geschmack  für  englische  Bosketts  und 
malerische  Gartenanlagen  zum  Ausbruch  gekommen;  es  konnte 
ja  sein,  dass  der  heutige  Besitzer  der  Villa  dieser  Mode  ein 
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der  hohen  Renaissance  durch  modernen  Schnickschnack  be- 
seitigt hätte.    Aber  auch  davon  keine  Rede:  der  erste  Blick 
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zeigte  uns,  dass  auch  in  dem  Vorgarten  mit  seiner  breiten, 
statuengeschmückten  Auffahrt  im  Wesentlichen  Alles  noch 
in  Ordnung  sei. 

Später  ist  dann  wiederholt  auf  die  Villa  Barbaro  hinge- 
wiesen worden;  zunächst  durch  Charles  Yriarte  in  der  „Revue 
des  deux  mondesu  vom  September  1873,  dann  von  Alfred 
Woltmann  in  der  „Rundschau"  vom  September  1875  unter  der 
l/oberschrift  „Castelfranco  und  Villa  Maser".  Woltmanns  Arbeit 
ist  eine  mit  Feinheit  und  Sachkenntniss  geschriebene  Studie, 
die  stets  ihren  selbständigen  Werth  behaupten  wird;  aber  sie 
beleuchtet  ihren  Gegenstand  nur  von  einer  Seite  und  ist  auch 
nicht  ganz  frei  von  einzelnen  Versehen,  die  sich  leicht  erklären 
und  entschuldigen  lassen.  Nach  alle  dem  wollte  es  mir  nicht 
unnöthig  erscheinen,  auch  meinerseits  auf  diesen  bedeutenden 
Gegenstand  zurückzukommen,  namentlich  aber  dabei  einige 
Illustrationen  zu  bringen,  die  theils  auf  den  schonen  Photographien 
Xayas,  theils  auf  den  Werken  Palladios  beruhen.  Letztere 
wurden  besonders  für  den  Grundriss  (siehe  S.  361)  zu  Rathe 
gezogen,  da  Woltmanns  leicht  skizzirter  Plan  nicht  völlig  aus- 
reichend ist.  Und  nun  treten  wir  ohne  weiteres  Zögern  ein. 
Was  uns  hier  erwartet,  gehört  zu  den  schönsten  und  einheit- 
lichsten Eindrücken,  welche  die  Hochrenaissance  in  Italien  uns 
zu  bieten  vermag. 

Wir  wissen,  dass  diese  prächtige  Villa  durch  Palladio  für 
den  venezianischen  Staatsmann  Marc  Antonio  Barbaro  und 
dessen  Bruder  Daniele,  Patriarchen  von  Aquileja,  erbaut  worden 
ist.  Für  ihren  plastischen  Schmuck  wurde  Alessandro  Vittoria, 
für  die  malerische  Ausstattung  Paolo  Veronese  berufen.  Wir 
sehen  also  ein  Beispiel  jenes  hohen  Monumentalsinnes  der 
italienischen  Renaissance,  der  die  angesehenste^  Künstler  zur 
Verwirklichung  seiner  Ideen  herbeizieht.  Von  dem  Charakter 
und  Leben  Marc  Antonio  Barbaros  hat  Yriarte  in  seinem  1874 
♦  rschienenen  Buch  „La  vie  d'un  patricien  de  Venise  au  seizieme 
siecle"  eine  anziehende  Schilderung  entworfen  und  uns  zugleich 
in  das  damalige  Venedig  eingeführt.  Barbaro  hatte  als  Staats- 
inann mehrfach  bedeutende  Missionen  zu  erfüllen.  Wir  finden 
ihn  im  Anfang  der  sechsziger  Jahre  am  französischen  Hofe, 
von  wo  er  im  Sommer  1  564  zurückkehrt,  um  1 568  als  Gesandter 
nach  C  onstantinopel  zu  gehen.    In  die  Zwischenzeit  muss  der 
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Bau  der  Villa  zu  Maser  fallen,  welche  or  in  Gemeinschaft  mit 
seinem  Bruder,  dem  Patriarchen  von  Aquileja,  aufführen  Hess. 
Schon  früher  zum  Provveditore  del  Sale  ernannt,  hatte  er  durch 
diese  Stellung  zahlreiche  Beziehungen  zu  den  Künstlern  Venedigs 
gewonnen,  da  alle  öffentlichen  Bauten  und  Kunstunternehmungen 
des  Staates  aus  den  Einkünften  der  Salzverwaltung  bestritten 
wurden.  Von  diesen  Beziehungen  giebt  die  Villa  lebendige 
Anschauung. 

Das  Gebäude  (s.  Illustr.  S.  363)  liegt  auf  einer  sanften 
terrassirten  Abdachung  im  Schutz  einer  höher  ansteigenden, 
mit  dichtem  Gebüsch  besetzten  Hügelkette,  die  Front  nach 
Süden  gewendet,  mit  dem  Blick  über  die  reich  angebaute  un- 
ermessliche  Ebene,  die  mit  Dörfern  und  Flecken,  Landhäusern 
und  Kirchen  wie  besäet  ist.  Fern  am  Horizont  glaubt  man  den 
Glockenthurm  von  S.  Marco  zu  erkennen.  Man  hätte  keine 
glücklichere  Wahl  treffen  können,  denn  während  die  Südfront 
der  Mittagssonne  den  Zutritt  gestattet,  die  jedoch  auf  beiden 
langgestreckten  Flügeln  durch  einen  tiefen  Arkadengang  von 
den  Zimmern  selbst  abgehalten  wird,  bietet  die  nach  Norden 
gelegene  Rückseite,  gegen  welche  sämmtliche  Räume  mit 
Fenstern  und  Thüren  sich  öffnen,  selbst  an  den  heissesten  Tagen 
köstliche  Kühlung,  die  durch  ein  grosses  Wasserbassin  mit 
Grotten  und  Springbrunnen  und  den  darüber  aufragenden  mit 
immergrünen  Bäumen  besetzten  Hügel  noch  erquickender  wird. 
Von  der  Strasse  her  betritt  man  einen  im  strengen  Gartenstil 
der  Hochrenaissance  angelegten  Vorgarten,  in  dessen  Mitte  ein 
breiter,  sanft  ansteigender  Weg,  mit  statuengeschmückten 
Balustraden  eingefasst,  zu  dem  Gebäude  emporführt. 

Es  ist  ein  schlichter  Putzbau,  der  nur  durch  die  stattlichen 
Verhältnisse  bedeutend  wirkt.  Der  Charakter  ländlicher  Ein- 
fachheit, wie  die  italienische  Renaissance  ihn  verstand,  schwebt 
über  dem  Ganzen.  „Reizvolle  Unterbrechungen  der  Symmetrie, 
ein  Componiren  auf  malerische  Wirkung  sind  bei  Palladio  nicht 
allein,"  wie  Woltmann  sich  ausdrückt,  „seltener  zu  finden,  • 
sondern  sie  kommen  weder  bei  jenem  grossen  Meister  noch 
bei  den  anderen  Italienern  der  Hochrenaissance  jemals  vor. 
Sie  hatten»  von  dem  Ideal  unbedingter  Symmetrie  beherrscht, 
keine  Vorstellung  von  der  freien  Mannigfaltigkeit,  in  welcher 
ohne  Zweifel  sich  die  Eandvilla  der   alten   Römer  bewegte 
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Der  Italiener  überträgt  den  strengen  symmetrischen  Parallelismus 
des  Stadtpalastes  auch  auf  die  Villa  und  sucht  den  Kindruck 
des  Ländlichen  nur  durch  die  schlichte  Behandlung"  zu  erreichen, 
während  umgekehrt  im  Norden  die  malerische  Unregelmässig- 
keit der  Burganlagen  in  die  Schlösser  der  Renaissance  und 
selbst  in  die  städtischen  Wohnhäuser  hinübergreift.  Dennoch 
findet  Palladio  bei  sparsamster  Bauführung  Mittel,  den  Bau 
angemessen  zu  gliedern  und  wirksam  zu  beleben. 

Aus  der  etwa  90  m  langen  Front  lässt  er  einen  Mittelbau 
von  15  m  Breite  und  gleicher  Tiefe  vorspringen.  Diesen  deco- 
rirt  er  über  einer  Stufenreihe  mit  vier  stattlichen  ionischen  Halb- 
säulen, welche  nach  der  bei  ihm  beliebten  Weise  das  Erdgeschoss 
und  das  obere  Stockwerk  einfassen  und  durch  einen  mit  Sculp- 
turen  geschmückten  Tempelgiebel  abgeschlossen  werden.  Zu 
beiden  Seiten  schliessen  sich  der  Rückseite  dieses  Vorbaues 
ausgedehnte  Flügel  an,  jederseits  durch  acht  Arkaden  auf 
schlicht  behandelten  Pfeilern  belebt.  In  diesen  Arkaden  sind 
am  Mittelbau  beiderseits  Treppen  angebracht,  die  zum  Ffaupt- 
geschoss  emporführen.  Die  letzten  drei  Arkaden  jedes  Flügels 
treten  etwas  vor  und  sind  durch  einen  barock  geschweiften 
Giebel  bekrönt.  So  hat  der  Architekt  Abwechselung  in  die 
Fassade  gebracht  und  zugleich  die  zu  Ställen,  Remisen  und 
Wirthschaftsräumen  bestimmten  äussersten  Flügelbauten  charak- 
terisirt.  Indem  er  diese  zugleich  nach  hinten  beträchtlich  vor- 
springen läst,  giebt  er  dem  Grottenhof  einen  schützenden  Ab- 
schluss  und  verleiht  diesem  köstlichen  Platze  den  Charakter 
wohlumfriedeter  Ruhe.  Xur  das  Plätschern  des  Springbrunnens, 
der  sich  aus  dem  grossen  Mittelbassin  erhebt,  belebt  diese 
Stille.  Fine  reich  mit  Statuen  in  Nischen,  mit  Inschriften  und 
anderem  Schmuck,  bei  dessen  Ausführung  Alessandro  Vittoria 
betheiligt  war,  decorirte  Grotte  in  Form  einer  grossen  halb- 
runden Kxedra,  das  Prachtstück  der  ganzen  Anlage,  baut  sich 
hier  in  den  Hügel  hinein.  Ks  ist,  als  ob  das  Otium  cum  di- 
gnitate  dem  ganzen  Bau  aufgeprägt  wäre.  Ks  ist  aber  ein 
Aufenthalt,  der  mit  weiser  Berechnung  vor  Allem  für  die  heisse 
Jahreszeit  wie  geschaffen  scheint. 

Treten  wir  nun  durch  das  Hauptportal  am  Mittelbau  ein, 
so  gelangen  wir  in  ein  schlicht  behandeltes  Vestibül,  welches 
wir  durchschreiten,  um  beiderseits  in  den  Arkaden  die  doppelten 
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zum  oberen  Stockwerk  führenden  Treppen  zu  erreichen.  Dieses 
1  Iauptgeschoss  enthält  eine  Reihe  von  neun  grösseren  und 
kleineren  Zimmern,  durchweg"  von  massigen  Verhältnissen, 
sämmtlich  mit  einander  verbunden  und  so  gruppirt,  dass  wir 
uns  ihre  Bewohnung  durch  ein  Brüderpaar  leicht  vorstellen 
können.  Die  mittleren  Räume,  die  nach  der  Rückseite  ein 
Risalit  bilden,  werden  gemeinsamer  Benutzung  zugetheilt  ge- 
wesen sein,  und  dasselbe  gilt  auch  von  dem  stattlich  angelegten 
vorderen  Mittelbau,  der  wohl  die  Repräsentations-  und  Fest- 
räume enthielt.  Verbinden  wir  damit  die  drei  nach  der  Rück- 
seite vorspringenden  mittleren  Zimmer,  so  gewinnen  wir  eine 
Reihe  glänzender  Räume,  die  unter  sich  wieder  einen  einheit- 
lichen Charakter  haben.  Noch  abgesehen  von  der  Decoration 
ist  es  bemerkenswerth,  wie  der  Architekt  durch  die  verschiedenen 
Verhältnisse  und  Dimensionen,  namentlich  aber  auch  durch 
abwechselnde  Höhenmaasse  und  durch  Mannigfaltigkeit  der 
Gewölbbildung  (denn  alle  diese  Räume  sind  gewölbt),  den  Kin- 
druck anziehenden  Wechsels  hervorgebracht  hat.  Aber  erst 
die  Decoration,  die  reiche  Ausstattung  mit  Stuccaturen  und 
vor  Allem  mit  den  herrlichen  Fresken  des  grossen  venezianischen 
Meisters,  welche  die  wichtigsten  Räume  bedecken,  verleihen 
dem  Ganzen  den  höchsten  Zauber. 

Beginnen  wir  mit  Betrachtung  des  vorderen  Mittelbaues. 
Der  Architekt  hat  hier  eine  grosse  kreuzförmige  Galerie  ge- 
schaffen mit  zwei  längeren  Hauptarmen  und  zwei  kürzeren 
Seitenflügeln.  Diese  sind  sämmtlich  mit  prachtvoll  in  Stuck 
decorirten  Tonnengewölben  bedeckt.  Ebenso  reich  ist  das 
Kreuzgewölbe  geschmückt,  welches  das  mittlere  Quadrat  A 
auszeichnet.  Da  drei  dieser  Kreuzarme  durch  ein  Fenster  er- 
hellt sind,  der  vierte  auf  den  Hauptsaal  D  mündet  und  durch 
die  Thür  und  Fenster  desselben  den  Blick  auf  den  Brunnenhof 
mit  seiner  Grotte  und  seinem  Grün  hat,  so  mag  man  sich  vor- 
stellen, welch  festlich  heiteren  Eindruck  durch  die  reiche  Be- 
leuchtung und  die  perspectivische  Wirkung  diese  prächtigen 
Räume  gewähren.  Auf's  Höchste  gesteigert  wird  derselbe  nun 
aber  durch  die  Malerei,  welche  die  Wände  bedeckt.  Denn 
hier  wie  in  allen  übrigen  Räumen  ist  ihr  die  ganze  Gliederung 
und  Belebung  der  Flächen  anvertraut  worden,  und  sie  hat  sich 
dieser  Aufgabe  in  der  geistvollsten  Weise  entledigt,  indem  sie 
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ein  System  von  cannelirten  Pilastern  einer  reichen  korinthischen 
Ordnung-,  die  durch  einen  Fries  von  Fruchtschnüren  verbunden 
sind,  Grau  in  Grau  aufs  Täuschendste  hinzauberte.  Ebenso 
sind  die  reichen,  mit  Laub-  und  Fruchtgewinden  eingefassten 
und  mit  elegant  decorirten  Giebeln  bekrönten  Thürrahmen  aus- 
gestattet. Zwischen  den  Pilastern  aber  sind  in  den  Kreuzarmen 
acht  Nischen  gemalt,  in  denen  herrliche  Frauengestalten  mit 
verschiedenen  Instrumenten  und  mit  dem  Ausdruck  schwung- 
voller Begeisterung  dargestellt  sind  (eines  dieser  Bilder  zeigt 
unsere  Illustration  auf  S.  375).  Es  ist  ein  kleines  ländliches 
Orchester  der  damaligen  Zeit,  und  diese  Bilder  haben  auch  für 
die  Geschichte  der  Instrumentalmusik  hohen  Werth.  Man  er- 
kennt die  Laute,  die  Geige,  die  Lyra,  das  Tambourin,  die  Flöte, 
eine  Art  Schalmei,  die  Trompete  und  endlich  ein  merkwürdiges 
Instrument,  das  man  für  eine  Handorgel  halten  möchte.  Die 
reizende  Mannigfaltigkeit  der  Stellungen,  die  zugleich  den  ver- 
schiedensten Stimmungen  zum  Ausdruck  dient,  die  lebendige 
Freiheit  und  der  köstliche  Reiz  der  Gewandbehandlung,  die 
flotte  Genialität,  mit  der  dies  Alles  hingesetzt  ist,  verräth  so- 
fort den  Meister  edel  gesteigerter  Lebensfreude.  Dass  hier 
nicht  an  die  Musen  oder  ähnliche  mythologische  Wesen  zu 
denken  ist,  liegt  auf  der  Hand.  Paolo  hat  nur  ideale  Typen 
festlich  erregter  Stimmung  hinstellen  wollen,  er  empfängt  uns 
in  den  gastlichen  Räumen  des  Hauses  mit  einem  Concert,  das 
auf  eine  durch  die  edelsten  Genüsse  verklärte  Geselligkeit  vor- 
bereitet. An  den  Sockelflächen  unter  den  Figuren  hat  er  auf 
dunklem  Grunde,  Grau  in  Grau,  reliefartig  kleine  Reiterbilder 
in  den  mannigfachsten  Stellungen,  von  absoluter  Ruhe  bis  zur 
kühnsten  Bewegung,  ausgeführt  und  damit  geistreich  auf  die 
ritterlichen  Uebungen  vornehmer  Jugend  angespielt.  Ueber 
den  Thürgiebeln  endlich  sieht  man  in  ähnlicher  Behandlung 
ruhende  Gestalten,  in  denen  der  Einfluss  Michelangelos  unver- 
kennbar ist. 

Die  kühne  Virtuosität  in  diesen  Werken,  deren  rasche 
Pinselführung  man  mit  Entzücken  verfolgt,  gewährt  uns  das 
seltene  Schauspiel,  einen  der  grössten  Venezianer  Meister  auch 
als  Frescomaler  zu  bewundern.  Zwar  war  in  Venedig  die 
Frescomalerei  nicht  so  unbekannt,  wie  man  jetzt  nach  dem  Zu- 
stande der  Denkmäler  zu  glauben  geneigt  ist.  Bekanntlich 

W.  Lüh  kr,  Kunstwerke  und  Kiinsttir.  -\ 


Digitized  by  Google 


wetteiferte  der  jugendliche  Tizian  mit  Giorgione  bei  der  Aus- 
schmückung- des  Kaufhauses  der  Deutschen  mit  Fresken;  allein 
dieselben  sind  durch  die  salzige  Feuchtigkeit  der  Luft  längst 
bis  auf  unscheinbare  Spuren  vertilgt  worden.  Auch  sonst  sah 
man  von  Giorgiones  Hand  ehemals  manche  Fassadenfresken  in 
Venedig,  die  jedoch  ebenfalls  völlig  zu  Grunde  gegangen  sind. 
Man  wandte  sich  dort  deshalb  früh  von  der  Frese« »maierei  ab 
und  gab  sich  fast  ausschliesslich  der  Oelmalerei  hin,  die  dann 
zu  jener  unvergleichlichen  Gluth  und  Pracht  sich  steigerte, 
welche  den  Ruhm  dieser  Schule  ausmacht.  Um  so  werthvoller 
sind  die  einzelnen  Ausnahmen  von  dieser  Regel,  und  man  wird 
daher  immer  Tizians  Fresken  in  den  Scuolen  des  Santo  und 
des  Carmine  zu  Padua  mit  besonderem  Interesse  betrachten. 
Ganz  dasselbe  gilt  von  Paolos  Fresken  in  Maser.  Dass  der 
grosse  Künstler,  der  vorzugsweise  in  der  Oelmalerei  zu  Hause 
war,  auch  die  Bedingungen  des  Fresco  meisterlich  verstand, 
erkennt  man  hier  sofort.  Während  seine  Oelbilder  durch  tiefe 
Kraft  und  leuchtenden  Schmelz,  später  durch  eine  mildere 
aber  noch  immer  reiche  Farbenstimmung  sich  auszeichnen, 
wendet  er  hier  in  Frese«»  durchweg  ganz  licht«-,  fast  durch- 
sichtige Töne  an,  die  er  in  einer  zwar  mannigfaltigen,  aber 
doch  gedämpften  silbertönigen  Farbenscala  durchführt.  Wenn 
man  daher  mit  dem  F.indruck  der  Naya'sehcn  Photographien 
hierherkommt,  so  ist  man  erstaunt,  den  Gesammteindruck  der 
Bilder  viel  zarter  und  heller  zu  finden,  als  man  erwartet  hatte: 
aber  man  erkennt  bald  die  Absicht  des  grossen  Meisters,  der 
eben  dadurch  seine  Gestalten  dem  gesammten  decorativen 
System  einordnete,  so  dass  sie  sich  weder  hervordrängen  noch 
die  feine  Stimmung  des  Ganzen  beeinträchtigen.  Dass  im 
l'ebrigen  bei  allen  diesen  Werken  die  Formen  mehr  deco- 
rativ  angedeutet  als  streng  durchgebildet  sind,  ist  selbst- 
verständlich. 

Xoch  ist  ein  allerliebster  Scherz  zu  erwähnen,  den  der 
Maler  sich  in  den  beiden  Ouerrlügeln  gestattet  hat.  Gegenüber 
den  beiden  Thüren  zu  den  nach  rückwärts  anstossenden  kleinen 
Cabineten  hat  er  zwei  ähnliche  Fingänge  gemalt,  die  sich  eben 
zu  öffnen  scheinen,  um  einerseits  ein  kleines  Landmädchen^ 
andererseits  einen  Pagen  im  Costüm  der  Zeit  heraustreten  zu 
lassen.    Diese  Figuren  sind  so  vortrefflich  durchgeführt,  dass 
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sie  den  frappanten  Findruck  der  Wirklichkeit  machen  und 
immer  wieder  auf's  Neue  überraschen.  Offenbar  hat  der 
Künstler  mit  diesem  liebenswürdigen  Scherz  zwei  dienende 
Hausgenossen  der  Familie  verewigen  wollen. 

Noch  reicher  sind  die  beiden  vorderen  Zimmer  B  und  C, 
die  offenbar  zu  den  Gesellschaftsräumen  gehörten,  ausgestattet. 
Die  Wände  sind  hier  mit  gemalten  ionischen  Säulenstellungen 
prächtig  decorirt,  über  welchen  ein  Fries  mit  dem  Ornament 
der  Meereswelle  den  Abschluss  bildet.  In  den  breiteren  Inter- 
columnien  dazwischen  scheint  sich  der  Blick  in's  Freie  zu  öffnen, 
und  man  meint  in  Landschaften  hinauszublicken,  welche  in 
decorativer  Weise  reiche  Veduten  auf  Gebirgsscenerien  mit 
mittelalterlichen  Burgen  und  Städten  und  mit  antiken  Ruinen 
gewähren.  In  den  engeren  Tntercolumnicn  sind  Nischen  mit 
Idealfiguren  gemalt,  über  welchen  Fruchtgewinde  den  Abschluss 
bilden.  Die  Malerei  ist  so  täuschend,  dass  die  Säulen  frei  vor- 
zutreten scheinen  mit  einer  vertieften  Nische  dahinter.  An  den 
Sockeln  sind  wiederum  auf  dunklem  Grunde  kleine  figürliche 
Darstellungen,  über  den  prächtigen  Kaminen,  deren  jedes 
/immer  einen  besitzt,  sowie  über  den  Thürgiebeln  sind  ruhende 
Gestalten,  offenbare  Nachkommen  Michelangelos,  beiderseits 
gemalt,  und  über  dem  einen  Kamin  steht  die  Inschrift:  „lgnem 
in  sinu  ne  abscondas",  während  man  über  der  Thür  die  passende 
Widmung  „Ft  genio  et  laribus"  liest. 

Bereitet  die  Decoration  der  Wände  somit  eine  festlich  ideale 
Stimmung  vor,  so  findet  dieselbe  an  den  herrlichen  Decken- 
bildern ihren  vollkommensten  Ausdruck.  Sie  gehören  zum 
Schönsten  sämmtlicher  Malereien  und  sind  ohne  Zweifel  vom 
Meister  selbst  ausgeführt.  Jeder  Raum  hat  nämlich  ein  Tonnen- 
gewölbe, welches  in  ein  mittleres  grösseres  und  zwei  kleinere 
Seitenfelder  zerfällt.  Die  Schildbögen  werden  durch  eine  von 
gemalten  Hermen  gestützte  Architektur  gebildet,  die  in  der 
Mitte  wieder  den  Blick  in's  Freie  zu  gewähren  scheint.  Uni 
die  Täuschung  zu  vervollständigen,  ragt  ein  Baum,  dessen 
Anfang  wir  auf  dem  unteren  Wandfelde  gemalt  sehen,  mit 
seiner  Krone  und  seinem  blätterreichen  Gezweige  oben  in  den 
Himmel  hinein.  In  den  kleinen  Seitenfeldern  sieht  man  wieder 
auf  dunklem  Grunde  einzelne  Thiere:  Jagdhunde,  Rehe  u.  dgl. 
Darüber  entfaltet  sich  nun  die  Decke,  deren  längliches  Tonnen- 
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gewölbe  in  ein  grösseres  Mittelfeld  und  zwei  kleinere  Seiten- 
felder*  getheilt  ist.    In  dem  Zimmer  B  enthält  das  mittlere  Feld 
ein  in  kühner  Verkürzung  des  sotto  in  su  (der  sogenannten 
Froschperspective)  gemaltes  Bild,  welches  theils  auf  Wolken 
gelagerte,  theils  in  der  Luft  schwebende  ideale  Gestalten  vor- 
führt.   Prächtig  verkürzt  schreitet  in  der  Mitte  die  elastische 
Gestalt  des  Bacchus,  nach  links  gewendet,  auf  zwei  mit  ihn  n 
Jagdhunden  ausruhende  jugendliche  Männer  in   idealen  Ge- 
wändern zu.    Der  eine  reicht  dem  Gott  eine  Schale  hin,  in 
welche  dieser  den  Saft  einer  Traube  presst.    In  den  beiden 
individuell  gehaltenen  Köpfen  der  Jäger,  die  eine  entschiedene 
Familienähnlichkeit  zeigen,  darf  man  vielleicht  idealisirte  Portrait»» 
der  Brüder  Barbaro  erkennen.    Auf  der  anderen  Seite  in  der 
Ecke  rechts  sieht  man  einen  Greis  gelagert,  der  in  tiefem  Nach- 
sinnen den  Kopf  auf  den  linken  Arm  stützt,  wieder  eine  aus- 
drucksvolle Figur.    Neben  ihm  liegt  nicht,  wie  Woltmann  meint, 
ein  Füllhorn,  sondern  ein  zugleich  als  Trinkgefäss  gebildetes 
Jagdhorn.    Ueber  ihm  schwebt  hoch  oben  in  der  Luft,  von 
köstlichen  musicirenden  Genien  in  den  verwegensten  Stellungen 
begleitet,  in  reich  bewegten  Gewändern  einherrauschend ,  eine 
lorbeerbekränzte  Muse,  die  resolut  auf  der  Bratsche  spielt. 
Das  ganze  Bild  ist  von  einem  mächtigen  Hauch  hoher  Lebens- 
freude erfüllt.    Sollen  wir  es  erklären,  so  sagen  wir,  es  schildert 
in  idealen  Gestalten  die  Ruhe  nach  der  Anstrengung  der  Jagd, 
wo  Musik  und  Rebensaft  die  ermatteten  Geister  neu  beleben. 
Der  Alte  in  der  Ecke  nimmt  nicht  mehr  Theil,  weder  an  den 
Mühen  noch  am  Genüsse;  er  braucht  das Jeer  und  müssig  neben 
ihm  liegende  Jagdhorn  weder  zum  frohen  Halali  noch  zum 
Trinken. 

Auf  dem  einen  der  beiden  Seitenfelder  ruht  Ceres  mit 
einem  reichen  Aehrenkranz  um's  Haupt  und  einem  Füllhorn 
voll  Aehren  in  der  Hand  neben  einem  düsteren  Greise, 
dessen  Zackenkrone  und  gewaltiger  Schlüssel  ihn  als  Pluto 
erweisen.  Die  mächtigen  Formen  und  der  finstere  Aus- 
druck bezeichnen  ihn  treffend  als  den  Gott  der  Unterwelt. 
Heiterer  ist  das  gegenüberliegende  Bild,  auf  welchem  Apoll 
mit  der  Lyra  am  Boden  kauernd  dargestellt  ist ,  in  halber 
Rück-  und  Seitenansicht  die  meisterlich  behandelten  nackten 
Formen  zeigend,   während  der  Kopf  nichts  weniger  als  ideal 
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erscheint.  Aufmerksam  ihm  zugewendet,  auf  den  rechten  Arm 
sich  stützend,  lagert  neben  ihm  ein  fast  unbekleidetes  schönes 
Weib,  welches  die  Korallenschnur  im  Haar  und  der  mit  Perlen 
besetzte  Gürtel  als  Venus  zu  erkennen  giebt.  In  ihren  Schooss 
schmiegt  sich,  übermüthig  auf  den  Rücken  geworfen,  der  muth- 
willige  Amor,  mit  der  Hand  nach  der  Brust  der  Mutter  suchend. 
Das  Bild  entzückt  durch  die  meisterliche  Freiheit  und  Breite 
in  der  Behandlung  des  Nackten. 

In  dem  gegenüberliegenden  Zimmer  C  enthält  das  Mittelfeld 
ebenfalls  eine  ideale  Gruppe,  die  wiederum  eine  Verklärung  edlen 
Lebensgenusses  bietet,  ohne  dass  wir  die  einzelnen  Gestalten 
genau  zu  deuten  vermöchten  (s.  Illustr.  S.  307).  Auf  Wolken 
thront  ein  Mann  mit  einem  Pfeilbiindel.  dem  Symbol  der  F.in- 
tracht.  Ihn  umgeben  zwei  jugendliche  Frauen,  von  denen  die 
eine  unbekleidete  den  Zeigefinger  als  Mahnung  zum  Schweigen 
an  ^die  Lippen  hält.  Der  zu  ihren  Füssen  spielende  Amor 
scheint  wieder  auf  die  Venus  zu  deuten,  so*  dass  wir  vielleicht 
mit  Woltmann  Liebe  und  Treue  erkennen  dürfen.  Dieser 
Gruppe  göttlicher  Gestalten  nahen  verehrungsvoll  zwei  wie 
Brüder  aussehende  Männer  und  eine  kniende  Frau,  auf  welche 
schwebende  Genien  Blumen  herabstreuen.  Man  könnte  auch 
hier  wohl  an  die  Brüder  Barbaro  und  die  Gemahlin  Marc 
Antonios  denken. 

Die  beiden  Seitenfelder  ergänzen  in  ihren  Darstellungen 
den  Gedanken  des  Mittelbildes.  Denn  auf  der  einen  Seite 
sehen  wir  zwei  herrliche  Frauengestalten  und  einen  Jüngling 
gelagert,  die  auf  Cello,  Bratsche  und  Geige  ein  Trio  spielen. 
Besonders  die  Bewegungen  der  beiden  Frauen,  namentlich  der 
Cellistin,  sind  von  entzückender  Leichtigkeit  und  Anmuth. 
Spielt  auch  hier  wieder  im  Sinne  der  Renaissance  die  Musik 
ihre  grosse  Rolle  als  Freudenbringerin,  so  ist  auf  dem  gegen- 
überliegenden Felde  Reichthum  und  Kindersegen  gleichsam  in 
einen  Ausdruck  zusammengefasst,  denn  eine  üppige  Frauen- 
gestalt kauert  am  Boden,  halb  Abundantia,  halb  Caritas,  von 
Prachtgefassen  umgeben  und  von  vier  Genien  in  den  heitersten 
Stellungen  umspielt,  von  denen  der  kleinste  ihr  auf  den  Schooss 
steigt  und  mit  naiver  Zudringlichkeit  nach  der  Mutterbrust 
verlangt. 

Schon  bei  diesen  Werken  und  ebenso  bei  den  folgenden 
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wird  es  klar,  wie  unbekümmert  Paolo  um  eine  strengere  Auf- 
fassung antiker  Mythologie  gewesen  ist.  Die  venezianische 
Malerei  hat  von  jeher  auf  diesem  Gebiet  sich  ungebundener 
bewegt  als  die  florentinische  oder  römische,  die  an  den  Haupt- 
orten des  gelehrten  Humanismus  sich  tiefer  auf  die  klassische 
Gestalten  weit  einliess.  Jenes  losere  Yerhältniss  tritt  schon  bei 
Giovanni  Bellini  und  Giorgione  hervor,  und  es  ist  gewiss  be- 
zeichnend, dass  Vasari,  als  er  die  Fassadenfresken  des  Letzteren 
in  Venedig  betrachtete,  den  Sinn  und  Zusammenhang  derselben 
nicht  zu  enträthseln  vermochte.  Aber  auch  kein  Anderer,  wie 
er  charakteristisch  hinzusetzt,  war  im  Stande,  ihm  diese  Werke 
zu  erklaren.  Gegenüber  der  in  strengerer  Gedankenzucht  auf- 
gewachsenen römisch-florentinischen  Schule  hat  die  venezianische 
Malerei  sich  immer  eine  freiere,  poetisch  fabulirende  Darstellungs- 
weise  gewahrt  und  mit  den  ziemlich  willkürlich  eingestreuten 
mythologisch- allegorischen  Figuren  stets  in  naivster  Weise 
Gestalten  der  wirklichen  Umgebung  verbunden.  Paolo  zeigt 
sich  in  seinen  herrlichen  Fresken  zu  Maser  auf  der  vollen  Höhe 
dieser  geistreich  spielenden  Auffassung.  Er  durchdringt  sie  mit 
einer  solchen  Fülle  sinnlichen  Lebens,  einem  Glanz  freier 
malerischer  Schönheit,  dass  seine  Gestalten,  selbst  wo  wir  ihre 
eigentliche  Bedeutung  nicht  zu  ergründen  vermögen,  mit  der 
überzeugenden  Macht  poetischer  Existenzen  auf  uns  wirken. 

Den  höchsten  Glanz  der  Decoration  hat  der  Künstler  über 
den  Hauptraum  der  Villa,  den  Salotto  D  ausgegossen.  Im 
Mittelpunkt  der  beiden  Axen  des  Gebäudes  liegend,  schliesst 
dieser  massig  grosse  Salon  nicht  allein  die  Perspective  der 
vorderen  Halle  ab  und  gewährt  durch  seine  Fenster  einen  ent- 
zückenden Blick  auf  den  Hof  mit  seiner  Brunnengrotte,  sondern 
beherrscht  auch  in  der  ganzen  Länge  die  Perspective  durch 
die  anstossende  Zimmerreihe  von  L  bis  M.  Der  Architekt  hat 
auch  diesen  Raum  mit  einem  Tonnengewölbe  bedeckt,  aus 
dessen  mittlerem  Theil  er  in  geistvoller  Weise  einen  achteckigen 
kuppelartigen  Raum  von  ungleichen  Seiten  zu  gestalten  wusste. 
Dieses  Mittelfeld  bot  dem  Maler  eine  herrliche  Gelegenheit  zu 
glänzendem  Schmuck.  Ringsum  sieht  man  in  glücklicher  Frei- 
heit vertheilt  die  sieben  Planeten  eine  mittlere  weibliche  Figur 
umgeben,  welche  in  kühnster  Verkürzung  von  einem  Drachen 
getragen  und  v»n  einer  Aureule  umgeben  emporschwebt.  Dass 
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wir  hier,  wie  Woltmann  meint,  die  Figur  der  Erde  zu  erkennen 
hätten,  will  mir  nicht  wahrscheinlich  dünken;  Yriarte  sieht  in 
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ihr  die  Personification  der  Unsterblichkeit;  vielleicht  dürfte  man 
eher  das  Empyreum  selbst  darunter  vermuthen.  Unverkennbar 
dagegen  sind  die  Gestalten  der  Planeten,  sämmtlich  auf  Wolken 
gelagert,   in  reizvoller  Mannigfaltigkeit   der  Bewegungen,  in 
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köstlicher  Behandlung  des  Nackten  und  ebenso  geistreicher 
Anordnung  der  Gewänder.  Wie  frei  der  Künstler  dabei  ver- 
fuhr, sieht  man  sogleich  an  der  Gestalt  des  Jupiter,  der  mit 
seinem  Adler  auf  Wolken  kauert  und  dessen  Kopf  Paolo  ohne 
Weiteres  mit  der  Kapuze  seines  Mantels  verhüllt,  so  dass  er 
aussieht  wie  ein  Beduinenhäuptling.  Neben  ihm  links  stützt 
sich  die  nervige  Gestalt  des  Saturn  auf  die  rechte  Hand,  während 
die  linke  die  Sense  hält.  Ein  gewaltiger  weisser  Bart  fliesst 
auf  seine  Brust  herab.  Auf  der  anderen  Seite  neben  Jupiter 
sieht  man  in  sehr  moderner  Weise  mit  einem  Commandostab 
in  der  Hand,  in  frei  behandelter  antiker  Rüstung  den  Mars  ge- 
lagert. Gegenüber  auf  der  anderen  Seite  der  Wölbung  er- 
kennen wir  die  halbbekleidete  Venus,  mit  Perlenschnüren  im 
Haar  und  kostbaren  Armbändern  geschmückt,  in  den  Händen 
Bogen  und  Pfeil.  Sie  bietet  den  herrlich  gemalten  Rücken 
dem  Beschauer  dar  und  wendet  sich  lebhaft  zu  Amor,  der  eine 
Schrifttafel  vor  ihr  ausbreitet.  Neben  ihr  rechts  kauert  in  be- 
haglicher Lage  Mercur,  in  der  Linken  den  Caduceus  ausstreckend, 
mit  welchem  sich  ein  spielender  Genius  zu  schaffen  macht. 
Nun  bleiben  noch  auf  der  einen  Seite  Apollo,  der  in  schwung- 
voller Begeisterung  aufblickt,  Lyra  und  Plektron  in  den  Händen 
haltend,  auf  der  anderen  Seite  gegenüber  Diana  (s.  Illustr.  S.  383) 
mit  ihren  Jagdhunden,  von  deren  einem  sie  sich  liebkosen  lässt, 
eine  der  anmuthigsten  unter  diesen  Figuren,  zugleich  ein  Be- 
weis von  der  poetischen  Freiheit,  welche  durchweg  in  Auf- 
fassung der  Gestalten  und  Anordnung  der  Gewänder  herrscht. 
Genial  ist  namentlich  aber  die  Leichtigkeit,  mit  welcher  der 
Künstler  diese  sieben  Figuren  auf  die  achteckige  Fläche  so 
zwanglos  vertheilt  hat,  dass  man  keine  Unregelmässigkeit 
bemerkt. 

Eine  prachtvolle  Einfassung  aus  einem  reichen  Consolen- 
gesims  und  breitem  durch  acht  goldene  Rosetten  getheilten 
Mäanderbande  rahmt  das  Mittelfeld  ein.  Dies  Alles  ist  so 
meisterhaft  gemalt,  dass  man  über  ein  wirkliches  Gesimse  in 
den  blauen  Himmel  zu  blicken  meint.  Es  galt  nun  den  Ueber- 
gang  aus  dieser  Kuppel  in  die  vier  umgebenden  Wandflächen 
zu  finden,  die  an  den  beiden  Langseiten  durch  eine  horizontale 
Linie,  an  den  Schmalseiten  durch  einen  Schildbogen  begrenzt 
werden.    So  ergaben  sieh  für  den  Rest  der  Tonnenwölbung 
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in  den  vier  Ecken  grössere  fünfseitige,  dazwischen  schmalere 
viereckige  Felder.  Die  letzteren  erhielten  auf  dunkelem  Grunde, 
von  Barockrahmen  umgeben,  ideale  figürliche  Darstellungen  in 
Nachahmung  von  Marmorreliefs.  Auf  die  ersteren  dagegen 
malte  der  Künstler  die  Gestalten  der  vier  Elemente,  die  zu  den 
herrlichsten  Inspirationen  in  dieser  grossen  Reihe  lebensvoller 
Wesen  gehören.  Zwei  Frauen,  Kybele  für  die  Erde,  Juno  für 
die  Luft,  stehen  zwei  Männer  gegenüber,  Vulcan  für  das  Feuer 
und  Neptun  für  das  Wasser.  Die  beiden  Letzteren  in  der 
machtvollen  Grösse  ihrer  Formen,  der  kühnen  Verschränkung 
der  Glieder,  der  genialen  Breite  des  ganzen  Wurfs  sind  echte 
Geistesverwandte  der  Gestalten  Michelangelos.  Als  heiteren 
Gegensatz  hat  Paolo  ihnen  spielende  Eroten  beigegeben,  von 
denen  der  eine  mit  den  Pfeilen  Vulcans  sich  zu  schaffen  macht, 
der  andere  eine  grosse  Muschel  herbeischleppt.  Die  beiden 
Göttinnen  sind  dagegen  echte  Venezianerinnen  von  üppigen 
Formen,  mit  reichen  Gewändern  von  Brokat  und  anderen  Pracht- 
stoffen, die  indess  in  lockerer  Anordnung  den  Busen  und  bei 
der  Kybele  auch  die  Arme  unverhüllt  lassen.  Letztere  hält  in 
der  Rechten  einen  Apfelzweig  und  trägt  auf  dem  kräftigen 
Haupt  eine  Mauerkrone;  mit  der  Linken  aber  greift  sie  einem 
der  beiden  Löwen,  welche  sie  begleiten,  neckend  unter  den 
Kiefer,  ihm  den  Kopf  emporhebend,  wie  man  es  wohl  mit 
einem  gutmüthigen  Hunde  zu  thun  pflegt.  Vornehmer  in  ihrer 
Erscheinung  und  prächtiger  in  den  Gewändern  ist  Juno,  die 
ihren  Pfau  neben  sich  hat  und  in  der  Hand  ein  Büschel  von 
Schwertlilien  hält.  Sie  blickt  vorn  übergebeugt  auf  einen 
neckischen  Genius,  der  eine  fliegende  Schwalbe  an  der  Schnur 
hält.  Alle  diese  Gestalten  sammt  denen  der  Kuppel  gehören 
in  wonniger  Leichtigkeit  des  Sitzens,  Lagerns  und  Schwebens, 
in  meisterhafter  Kühnheit  und  Freiheit  der  Behandlung  zum 
Herrlichsten  dieses  ganzen  Cyklus. 

Es  folgen  nun  die  beiden  grossen  Felder  in  den  Schild- 
bögen. Hat  der  Mittelraum  in  seiner  reichen  Gliederung  das 
Walten  der  ewigen  Gestirne  im  Wechsel  der  Jahreszeiten  und 
in  den  vier  Elementen  des  Universums  geschildert,  so  ergiesst 
sich  über  diese  beiden  grossen  Bogenwände  ein  ideales  Dasein 
im  Genuss  der  Gaben  der  Natur,  in  der  Entfaltung  einer  heiteren 
Frauen-   und  Kinderwelt.    Auf  dem  einen  Felde  sitzt  in  der 
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Mitte  der  rebenbekränzte  Bacchus,  der  aus  einem  vor  ihm 
stehenden  Korbe  eine  Traube  nimmt,  um  sie  in  eine  Schale 
auszupressen,  welche  eine  neben  ihm  sitzende  Frau  von  üppig 
reifen  Formen  ihm  hinhält.  In  der  Linken  hat  sie  ein  Bündel 
Aehren,  und  mit  Aehren  ist  auch  ihr  lockiges  Haar  geschmückt. 
Wir  dürfen  in  ihr  vielleicht  Ceres  erkennen.  Drei  andere 
Frauen  umgeben  sie  sitzend  oder  stehend,  und  ein  kleiner  Amor 
zu  ihren  Füssen  schleppt  sich  mit  einem  Korbe  voll  Trauben. 
Von  der  anderen  Seite  aber  neigt  sich  eine  nur  von  einem 
leichten  Schleier  umflatterte  junge  Frau  in  schwungvoller  Be- 
wegung gegen  die  Mittelgruppe  und  scheint  mit  beiden  aus- 
gestreckten Armen  einen  Antheil  von  dem  edlen  Saft  der 
Traube  zu  begehren.  Ihr  Haar  ist  aufs  reichste  mit  Aehren 
durchflochten,  und  indem  sie  sich  geschmeidig  seitwärts  biegt, 
zeigt  sie  dem  Beschauer  die  schwellenden  Formen  ihrer  Rück- 
seite. Xeben  ihr  liegt,  die  Ecke  des  Bogenfeldes  aufs  glück- 
lichste füllend,  nur  eine  halb  bekleidete  Frau  aus  dem  Volke, 
eine  Schnitterin,  an  deren  Seite  sich  ihr  auf  einem  Aehren- 
bündel  schlummerndes  Knäblein  schmiegt. 

Ist  in  dieser  lebensvollen  Composition  die  Leichtigkeit  be- 
wunderns werth,  mit  welcher  Alles  wie  im  Fluge  hingeschrieben 
ward,  so  zeigt  das  gegenüberliegende  Bogenfeld  vielleicht  noch 
grössere  Genialität  der  Erfindung.  Fanden  wir  dort  Bacchus 
und  Ceres,  so  haben  wir  hier  Flora  und  Venus.  Letztere  vor 
Allem  zieht  die  Blicke  auf  sich,  denn  sie  streckt  sich  links, 
auf  Wolkcnkissen  ruhend,  bis  in  die  Mitte  des  Bildes  hinein 
die  machtvoll  breiten  Formen  unverhüllt  in  kühnster  Verkürzung 
darbietend.  Reich  mit  Perlen  und  Edelsteinen  geschmückt, 
wendet  sie  das  mit  einer  Korallenschnur  umflochtene  Haupt 
zu  zwei  Begleitern,  einer  Zofe  und  einem  bärtigen  Alten,  den 
die  Zange  in  der  Rechten  wohl  als  Vulcan  bezeichnet.  Diese 
Gruppe  ist  von  prachtvoller  Wirkung  durch  die  Gegensätze 
der  durchsichtig  klaren  Fleischtöne  mit  den  dunkleren  Massen 
der  Umgebung.  Zu  Füssen  der  Venus  eilt  Amor  mit  dem 
Bogen,  von  einer  Xymphe  in  flatternden  Maaren  geleitet,  die 
in  der  Rechten  seinen  Köcher  trägt,  zu  der  zweiten  Gruppe 
hinüber,  welche  die  andere  Hälfte  des  Bildes  ausmacht.  Hier 
neigt  sich  eine  blumengeschmücktc  junge  Frau  mit  feinen  Zügen 
den  beiden  Xahenden  entgegen,  als  wolle  sie  von  der  Blumen- 
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fülle,  welche  eine  Dienerin  im  geschürzten  Gewände  ihr  dar- 
reicht, ihnen  spenden.  Körbe  mit  Blumen  stehen  zu  ihren 
Füssen,  und  zwei  herzige  Kröten  scheinen  bereit,  dem  Amor 
Rosen  für  seine  Mutter  anzubieten.  Ein  dritter  dieser  kleinen 
Schelme  liegt  muthwillig  zappelnd,  ebenfalls  auf  Wolken  aus- 
gestreckt und  von  einer  Wärterin  gehütet,  in  der  Ecke  des 
Bildes. 

Während  die  Archivolte,  welche  die  beiden  Bogenfelder 
einschliesst,  auf  ebenfalls  gemalten  Consolen  mit  phantastisch*  n 
Masken  ruht,  hat  der  Maler  von  den  letzteren  aus  an  den  Lang- 
seiten  des  Raumes  dasselbe  breite  Band  als  Architrav  durch- 
geführt, den  er  beiderseits  auf  zwei  in  meisterlicher  Perspective 
gemalten  gewundenen  Säulen  ruhen  lässt.  Diese  Formen  hat 
Paolo  ohne  Zweifel  von  den  Tapeten  Rafaels  entlehnt.  Zwischen 
ihnen  aber  lässt  er  die  Wand  in  drei  grossen,  reich  eingerahmten 
Oeffnungen  auf  eine  ebenfalls  gemalte  Galerie  münden,  die  um 
den  ganzen  Saal  herumgeführt  ist.  Man  kann  sich  keine  geist- 
reichere Gestaltung  des  Raumes  denken,  und  man  bewundert 
zugleich  die  souveräne  Beherrschung  der  Perspective  und  der 
architektonischen  Formenwelt.  Zugleich  aber  benutzt  der 
Künstler  die  beiden  Seitenaltane,  um  durch  ebenfalls  gemalte 
Gestalten  aus  der  unmittelbaren  Wirklichkeit  die  ideale  Welt 
in  das  Leben  des  Tages  hinüberzulenken.  Denn  auf  dem  einen 
Altan  erscheint  hinter  der  gemalten  Marmorbalustrade  eine 
Venezianerin  im  reichen  Costüm  der  damaligen  Zeit,  eine  jener 
breiten,  wuchtigen  Gestalten,  wie  wir  sie  aus  zahlreichen  Ge- 
mälden jener  Schule  kennen.  Sie  blickt  aufmerksam  nach  dem 
gegenüberliegenden  Balcon,  auf  welchem  man  in  eleganter 
Zeittracht  zwei  Knaben  sieht,  von  denen  der  eine  mit  einem 
Hunde  spielt,  während  der  andere  in  ein  Buch  vt  rtieft  ist. 
Wir  dürfen  wohl  annehmen,  dass  wir  hier  Bildnisse  der  beiden 
älteren  Söhne  Marc  Antonios,  Francesco  und  Almoro,  und  seiner 
Gemahlin,  der  Tochter  des  Antonio  Giustiniani,  vor  uns  haben. 
Neben  der  Mutter  auf  demselben  Altane  sehen  wir  links  eine 
alte  Dienerin  von  tief  gebräunter  Farbe,  und  vor  ihr  ein  kleines 
Wachtelhündchen,  welches  auf  der  Balustrade  sitzt.  Zu  ihrer 
Rechten  sieht  man  ihren  dritten,  damals  zehnjährigen  Sohn 
Luigi,  einen  allerliebsten  Knaben,  der  mit  einem  Papagei  spielt. 
Wir  wissen,  dass  die  edle  Dame  mit  ihren  Kindern  und  ihrem 
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Schwager,  dem  Patriarchen,  wahrend  der  Gesandtschaft  ihres 
Gemahls  in  Constantinopel  die  Villa  bewohnte. 

Damit  ist  der  werth vollste  Theil  dieser  köstlichen  Deco- 
ration abgeschlossen .  Was  in  den  übrigen  Zimmern  sich  bietet, 
bezeugt  zwar  ebenfalls  meistens  die  Erfindung  Paolos,  verräth 
aber  in  der  Ausführung  die  Hand  von  Schülern.  Die  beiden 
den  Salotto  einschliessenden  einfenstrigen  Räume  zeigen  eine 
nicht  minder  reiche  Ausschmückung.  Sie  sind  ebenfalls  mit 
Tonnengewölben  bedeckt,  die  wieder  auf  einem  System  trefflich 
gemalter  ionischer  Wandsäulen  ruhen.  Zwischen  den  gekuppelten 
Säulen  sieht  man  Nischen  mit  Statuen  auf  Consolen,  Alles  aufs 
Täuschendste  gemalt.  Auf  der  einen  Sockelbank  in  dem 
Cabinet  F  hat  der  Künstler  den  Scherz  ausgeführt,  das  uns 
schon  bekannte  Wachtelhündchen  noch  einmal  darzustellen, 
als  ob  es  auf  seine  Herrin  warte.  Zwischen  den  Säulen  öffnet 
sich  wiederum  scheinbar  die  Wand  zu  einem  freien  Ausblick 
auf  phantastisch  reiche  Landschaften.  In  dem  Bogenfelde  des 
Tonnengewölbes  sieht  man  in  beiden  Cabineten  dem  Fenster 
gegenüber  eine  heilige  Familie  gemalt,  flüchtig  freilich  und 
decorativ,  aber  herrliche  Motive ,  die  noch  an  Tizian  erinnern. 
Namentlich  in  dem  Cabinet  rechts  gilt  dies  von  dem  Christus- 
knaben, der,  auf  dem  Schooss  der  Mutter  stehend,  ihren  Schleier 
ergreift,  um  ihn  zurückzuschlagen.  Deuten  diese  Bilder  auf 
eine  ernstere  Gedankenstimmung,  so  findet  dieselbe  in  den 
weiteren  Darstellungen  eine  Fortsetzung.  Denn  am  Gewölbe 
des  Cabinets  zur  Linken  sehen  wir  im  Mittelfelde  die  Stärke 
von  einem  Löwen  begleitet  nach  dem  Füllhorn  des  Reichthums 
oder  der  Abundantia  greifen,  die  auf  dem  F.rdball  dahin  zu 
fahren  scheint  und  sich  energisch  zur  Wehre  setzt.  Ganz  unten 
in  der  Ecke  links  schaut  eine  Frau  mit  dem  Dolchmesser  in 
der  Hand  gespannt  diesem  Streite  zu.  Will  sie  sich  über  die 
Stärke  hermachen,  wenn  diese  den  Reichthum  besiegt  hat? 
Die  beiden  ovalen  Seitenfelder  enthalten,  ebenfalls  von  einem 
prächtigen  gemalten  Rahmen  umschlossen,  je  zwei  gegen  ein- 
ander schwebende  Genien,  die  sich  das  eine  Mal  um  eine  Palme, 
das  andere  Mal,  wie  es  scheint,  um  einen  Pfeil  streiten.  Diese 
Figuren  sind  wieder  bewunderungswürdig  in  dem  freien  kühnen 
Schweben,  den  meisterlichen  Verkürzungen  und  der  prachtvoll 
leichten  malerischen  Darstellung.    Auch  hier  scheint  der  Blick 
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wieder  in  den  freien  Himmelsraum  zu  dringen.  Ausserdem 
sind  noch  zwischen  dem  gemalten  Consolengesimse  und  dem 
prächtigen  Wandfries  hüben  und  drüben  zwei  bedeutsame 
Gruppen  gemalt.  In  der  einen  sieht  man  einen  greisen  Fürsten, 
der  wie  ermattet  im  Purpur  und  mit  dem  Scepter  dasitzt,  den 
Kopf  nachdenklich  auf  die  Hand  gestützt.  Hin  üppiges  nacktes 
Weib,  welches  neben  ihm  Platz  genommen  hat,  setzt  ihm  eine 
Krone  aufs  Haupt.  Man  erklärt  die  Gruppe  als  Krönung  des 
Verdienstes  durch  die  Göttin  des  Ruhmes.  Das  mag  richtig 
sein;  aber  Ketten  und  Stricke,  welche  von  dem  Sitz  der 
Dame  herabhängen,  scheinen  darauf  hinzudeuten,  dass  sie 
nicht  blos  über  Ehrenauszeichnungen  zu  verfügen  hat,  und 
gerade  in  Venedig  mit  seiner  eifersüchtigen  und  factiösen 
Oligarchie  waren  jähe  Schicksalswechsel  in  den  höchsten 
Machtsphären  nichts  Ungewöhnliches.  Die  Composition  der 
(iruppe  ist  übrigens  in  harmonischer  Linienführung  prächtig 
aufgebaut.  Gegenüber  sieht  man  wieder  ein  Paar  sitzen, 
eine  reich  bekleidete  Frau  von  stolzer  Haltung  mit  gebietend 
ausgestrecktem  Arm,  ein  grosses  Buch  in  der  Hand,  eine  andere 
zu  ihren  Füssen,  wahrscheinlich  die  Geschichte.  Xeben  ihr 
sitzt  die  fast  unbekleidete  nervige  Gestalt  eines  zornig 
blickenden  Greises,  der  in  der  Rechten  eine  Geissei  schwingt, 
in  der  Linken  eine  Axt  hält:  der  unerbittliche  Gott  der 
Zeit.  Halten  wir  damit  das  Hauptbild  an  der  Wölbung  zu- 
sammen, so  erkennt  man,  dass  es  sich  hier  um  Hindeutungen 
auf  staatsmännisches  Wirken  mit  seinen  Kämpfen  und  wech- 
selnden Geschicken  handelt. 

Linen  verwandten  Ton  schlagen  die  Bilder  in  dem  gegen- 
überliegenden Cabinet  an.  Hier  sieht  man  auf  dem  Mittelfelde 
der  Wölbung  eine  auf  Wolken  thronende  weibliche  Gestalt, 
die  wahrscheinlich  als  Glaube  aufzufassen  ist.  Vor  ihr  kniet 
mit  der  Geberde  innigen  Flehens  ein  Mann,  welchen  eine 
zweite  weibliche  Figur  der  thronenden  empfiehlt.  Das  ihr 
beigegebene  Lamm  scheint  sie  als  Unschuld  zu  charakteri- 
siren.  In  den  ovalen  Seitenfeldern  ist  je  ein  geflügelter 
Genius  dargestellt,  von  denen  der  eine  Blumen  hält,  der 
andere  kummervoll  die  Hände  ringt  und'  so  an  die  äusserste 
Lcke  des  Feldes  gestellt  ist,  dass  er  eben  aus  dem  Rahmen 
herauszufliegen  scheint.    In  den  beiden  Friesfeldern  sind  Mah- 
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nungen  zur  Thätigkeit  und  Mässigung  gegeben.  Auf  dem  einen 
halt  eine  edle  Mannesgestalt,  mit  schwärmerischem  Aufblick 
gen  Himmel,  ein  leidenschaftlich  wildes  Weib  gefesselt,  indem 
er  ihr  Zaum  und  Gebiss  anlegt,  welches  sie  in  wilder  Erregung, 
aber  vergebens  zu  beseitigen  sucht.  Gegenüber  sieht  man 
einen  greisen  Herakles  mit  dem  Löwenfell  und  der  Keule  sich 
wie  ermattet  an  die  Schulter  eines  schönen  Weibes  lehnen, 
welches   mit  der  Rechten   einen  Spiegel   hält   und  mit  der 


Diana.    Deckenbild  aus  der  VJUm  Rarbaro.    (Am  Westennanns  Illustr.  d. Monatsheften.) 


Linken  aufwärts  weist.  Ohne  Zweifel  die  Göttin  der  Wahr- 
heit, welche  vor  träger  Erschlaffung  warnt  und  zu  edlem 
Wirken  auffordert.  Bewundernswürdig  ist  in  all  diesen 
Gruppen  die  erstaunliche  Leichtigkeit,  die  geistreiche  Freiheit 
und  Sicherheit  in  Aufbau,  Linienführung  und  malerischer 
Durchbildung. 

Die  folgenden  vier  Zimmer  G  und  I,  11  und  K  zeigen  keine 
malerische  Ausstattung.  Dagegen  ist  das  letzte  Zimmer  links  (L) 
mit  Fresken  derselben  Zeit  geschmückt,  welche  freilich  eine 
andere  Hand  verrathen  und  dem  Giambattista  Zelotti  zuge- 
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schrieben  werden.  In  der  Färbung  und  Ausführung  haben  sie 
noch  genug  Verdienstliches,  obwohl  sie  an  geistreicher  Freiheit 
mit  Paolos  Arbeiten  nicht  zu  vergleichen  sind.  Die  Wand- 
decoration ahmt  wieder  eine  prachtvolle  korinthische  Säulen- 
stellung mit  reichen  Friesen  und  Fruchtschnüren  nach.  Zwischen 
ihnen  sind  an  den  Wänden  Flachnischen  gemalt,  in  denen  man 
zwei  allegorische  Gestalten  von  Tugenden  und  vier  Thaten  des 
Herkules,  den  Kampf  mit  den  stymphalischen  Vögeln,  mit  dem 
nemeischen  Löwen,  mit  dem  Centauren  Nessus  und  dem  ery- 
manthischen  Eber,  dargestellt  sieht.  Die  Bekrönung  der  Xischen 
wird  durch  Giebel  gebildet,  auf  welchen  Grau  in  Grau  gemalte 
nackte  Gestalten  in  der  Weise  Michelangelos  ruhen.  Darüber 
sind  noch  niedrige  Nischenfelder  gemalt,  welche  farbige  Dar- 
stellungen der  vier  Cardinaltugenden  enthalten.  An  der  Decke 
endlich  sieht  man  in  einem  durch  vier  Halbkreise  erweiterten 
Quadrat  drei  prächtig  gemalte  schwebende  Putten  voll  heiterer 
Lebenslust  mit  Blumen  und  flatternden  Bändern.  Auf  die 
Schlusswand  hat  der  Künstler  eine  Thür  gemalt,  die  sich  ins 
Freie  öffnet  und  auf  deren  Schwelle  in  reicher  venezianischer 
Tracht,  mit  dem  Fächerfähnchen  in  der  Hand,  eine  junge  Dame 
in  frappantester  Lebenswahrheit  erscheint.  Ihr  Bück  scheint 
durch  die  ganze  Reihe  der  Gemächer  auf  die  Schlusswand  des 
letzten  Zimmers  gegenüber  gerichtet  zu  sein,  denn  dort  tritt 
durch  eine  ebenfalls  gemalte  Thür  ein  eleganter  junger  Mann 
mit  dem  Jagdspiess  und  von  seinen  Hunden  begleitet  ein 
(s.  Illustr.  S.  381).  Durch  die  ganze  Längenachse  der  Zimmer 
fällt  der  Blick  immer  auf  diese  beiden  Gestalten,  die  uns 
noch  einmal  jene  glänzende  Zeit  in's  Gedächtniss  rufen. 
Wenn  man  darin  den  Maler  und  seine  Geliebte  hat  er- 
kennen wollen,  so  ist  diese  Annahme  ebenso  wenig  be- 
gründet wie  Woltmanns  Vermuthung,  der  hier  wieder  Marc 
Antonio  und  seine  Gemahlin  sieht.  Die  Dame  hat  nämlich 
nicht  die  mindeste  Aehnlichkeit  mit  der  stattlichen  Familien- 
mutter, die  sich  uns  auf  der  Galerie  des  Salotto  prä- 
sentirte. 

Werfen  wir  noch  einmal  einen  Rückblick  auf  die  Fresken 
Paolos,  so  erkennen  wir  in  ihnen  den  grossen  Meister  der 
venezianischen  Nachblüthe,  der  die  coloristische  Freiheit  und 
das  hohe  Lebensgefühl  Tizians  geerbt,  aber  damit  die  Errungen- 
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schaften  der  beiden  für  die  ganze  spätere  Zeit  epochemachenden 
und  wegweisenden  Meister,  Correggios  und  Michelangelos,  ver- 
bunden hat.  Denn  vom  ersteren  entlehnte  er  die  kühne  per- 
spectivische  Neuerung,  welche  die  Figuren  an  den  Gewölben 
nicht  mehr  wie  auf  ausgespannten  Teppichen  in  horizontaler 
Projection,  sondern  wie  in  Wirklichkeit  schwebend  in  verticaler 
Verjüngung  auffasste,  oder  gar  die  Decken  scheinbar  durch- 
brach und  die  Gestalten  wie  im  unermesslichen  Himmelsraum 
schwebend  erscheinen  Hess.  Wenn  Mantegna  in  der  Camera 
de'  Sposi  zu  Mantua,  wenn  Melozzo  da  Forli  in  der  Apostel- 
kirche zu  Rom  das  erste  Beispiel  zu  dieser  auf  sinnliche 
Täuschung  berechneten  Darstellungs weise  gegeben  hatten,  so 
war  es  Correggio  gewesen,  der  dies  neue  Princip  in  den  Kuppel- 
fresken des  Doms  und  der  Johanniskirche  zu  Parma  zur  Herr- 
schaft brachte.  Die  ganze  spätere  Barockmalerei  des  17.  und 
18.  Jahrhunderts  sollte  davon  den  ausschweifendsten  Gebrauch 
machen.  Paolo  aber  erweist  sich  in  hoher  künstlerischer  Ein- 
sicht maassvoll  bei  der  Anwendung  dieses  Princips.  Und 
dazu  führte  ihn  ohne  Zweifel  der  starke  Einfluss*,  den  er  wie 
seine  ganze  Zeit  von  Michelangelos  Werken  empfangen  hatte. 
Mi^r  vor  Allem  gewann  er  das  hohe  Gefühl  für  architektonischen 
Aufbau  der  Gruppen,  für  edle  Gliederung  und  plastischen 
.Schmuck  der  Räume,  das  in  seinen  Werken  zu  Maser  sich 
bewundernswürdig  ausspricht,  obwohl  dabei  wahrscheinlich 
auch  die  Mitwirkung  Palladios  in  Betracht  kommt.  Nament- 
lich erkennen  wir  in  den  zahlreichen  plastischen  Figuren, 
welche  über  den  Thüren,  an  den  Gesimsen  und  anderen 
Theilen  des  architektonischen  Rahmenwerks  angebracht  sind, 
die  starken  Eindrücke,  welche  Michelangelos  Decke  der 
Sixtina  und  seine  Sculpturen  auf  den  Venezianer  gemacht 
haben.  Er  muss  mit  einer  wahren  Lust  diese  grossen 
Formen  in  der  freien  Mannigfaltigkeit  ihres  Lagerns  mit 
kühner  Pinselschrift  hingeworfen  haben.  So  entstand  dies 
herrliche  Werk,  das  in  trefflicher  Erhaltung  uns  die  schönen 
Zeiten  jener  goldenen  Hochrenaissance  lebensvoll  vor  Augen 
stellt. 

Die  Villa  ist  gegenwärtig  im  Besitz  des  Herrn  Giacomelli. 
eines  angesehenen  Industriellen  von  Treviso.  Behutsam  her- 
gestellt und  sorglich  gehalten,  mit  dem  Comfort  des  modernen 
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Lebens  ausgestattet,  bietet  sie,  was  man  in  Italien  so  selten 
findet,  anstatt  zerfallender  Herrlichkeit  das  erfreuliche  Bild  einer 
Verbindung  modernen  Lebens  mit  den  Schöpfungen  einer  grossen 
Vergangenheit.  Bei  unserem  Besuch  war  die  Familie  ihres 
Besitzers  von  ihrer  Stadt  wohn  ung  noch  nicht  aufs  Land  ge- 
zogen, aber  man  sah  den  Räumen  die  sorgliche  Pflege  an. 
Noch  einen  Blick  auf  die  Brunnengrotte  des  Hofes  mit  ihren 
lauschigen  Schatten,  und  wir  verliessen  zögernd  diese  Perle 
der  Renaissance,  deren  farbenreiches  Bild  uns  noch  lange  be- 
gleitete. 
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nter  der  kundigen  Führung  meines  hochverehrten  Gönners, 
des  Herrn  Baron  v.  Czoernig,  war  es  mir  beschieden,  an 
einem  herrlichen  Frühlingstage  von  Görz  aus  das  alte  Aquileja 
zu  besuchen.  Glänzend  bestrahlte  die  Sonne  den  Kranz  der 
schneebedeckten  Alpenkette,  die  in  weitem  Bogen  die  frucht- 
bare Ebene  einschliesst.  Als  wir  dann  von  Monfalcone  aus 
im  raschen  Zweispänner  durch  die  endlosen  Maisfelder  da- 
hinfuhren  und  von  weitem  schon  der  mächtige  Campanile  von 
Aquileja  bedeutsam  die  Monotonie  unterbrach,  hatte  man  das 
(refühl,  sich  einer  historisch  denkwürdigen  Stätte  zu  nahen. 
Jedermann  kennt  die  Bedeutung,  welche  dieser  Platz  in  den 
letzten  Jahrhunderten  der  Römerherrschaft  besass.  In  dem  Delta 
des  breiten  Lagunengürtels  gelegen,  welches  zwischen  der 
Xatissa  und  dem  Isonzo  sich  ausbreitet,  war  die  mächtige  stark 
befestigte  Stadt  das  gewaltige  Bollwerk  Italiens  gegen  die  Einfälle 
der  wilden  nördlichen  Völker,  der  Hauptwaffenplatz  und  der 
Schlüssel  des  römischen  Reiches  und  zugleich  der  Mittelpunkt 
des  Handelsverkehres  mit  den  nordöstlichen  Ländern.  Die 
Natur  der  Dinge  hat  stets  in  dieser  Gegend  einen  grossen 
Handelsplatz  hervorgerufen.  Als  das  glänzende  Aquileja  im 
Jahre  452  durch  die  Horden  Attilas  von  Grund  aus  zerstört 
wurde,  trat  allmählich  Venedig  in  seine  Stelle,  und  als  dieses 
immer  mehr  von  seiner  alten  Höhe  herabsank,  war  es  das  frisch 
aufblühende  Triest,  welches  die  Führung  übernahm.  Nichts 
kann  einschneidender  den  Untergang  irdischer  Grösse  vor 
Augen  stellen,  als  der  Anblick  des  heutigen  Aquileja.  Kein 
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traurigerer  Contrast  als  zwischen  diesem  klangvoll  vornehmen 
Xamen  und  der  kümmerlichen  Armseligkeit  der  heutigen  Er- 
scheinung. Der  Ort  gehört  zu  den  ödesten  und  trübseligsten, 
die  man  irgend  finden  kann,  und  ohne  die  liebenswürdige  Gast- 
lichkeit des  Baron  Ritter,  des  grössten  Grundbesitzers  der 
Gegend,  würde  es  dem  fremden  Besucher  dort  äusserst  unbe- 
haglich sein. 

Inmitten  dieser  Dürftigkeit  erhebt  sich  eine  Baugruppe,  die 
durch  ihre  ansehnlichen  Verhältnisse  und  ihr  hohes  Alter  einer 
Beachtung  werth  ist,  welche  sie  bis  jetzt  keineswegs  in  ge- 
nügendem Maasse  gefunden  hat.  Ks  ist  der  Dom  mit  der  west- 
lich sich  an  ihn  schliessenden  Vorhalle,  der  daran  stossenden 
s.  g.  Heidenkirche  (Chiesa  de'  Pagani)  und  dem  an  diese  an- 
gebauten Baptisterium,  letztere  Monumente  freilich  halb  zerstört 
und  im  Zustande  fortschreitenden  Verfalles.  Weiter  gehört  da- 
hin der  an  der  Xordseite  des  Domes  sich  vereinzelt  erhebende 
Glockenthurm  und  an  der  Südseite  zwei  isolirte  Säulen  und 
einiges  Mauerwerk,  dürftige  Ueberreste  des  ehemaligen  Patri- 
archenpalastes. Die  Anordnung  der  ganzen  Gebäudegruppe 
wird  auf  unserer,  dem  Werke  von  Gaetano  Ferrante  entlehnten 
Abbildung  vorgeführt.  Der  eben  genannte  Verfasser  hat  in 
seiner  vor  dreissig  Jahren  erschienenen  Monographie  zum  ersten- 
mal eingehender  und  mit  Verständniss  über  die  Monumente 
von  Aquileja  gehandelt.  Ungenügend  freilich  und  wenig 
charakteristisch  sind  die  beigegebenen  Abbildungen,  soweit  sie 
versuchen,  künstlerische  Einzelheiten  wiederzugeben,  völlig  ver- 
fehlt endlich  der  Versuch  einer  Wiederherstellung  des  ältesten 
Domes.  Da  auch  die  Kritik  kunsthistorischer  Vorgänge  seit- 
dem wesentliche  Fortschritte  gemacht  hat,  so  bedarf  der  Ver- 
such einer  schärferen  Präcisirung  des  Thatbestandes  keiner  Ent- 
schuldigung. Ueber  das  Baptisterium  hat  zuerst  der  hochver- 
diente Canonicus  Bertoli  in  seinem  bekannten,  173g  erschienenen 
fleissigen  Werke  gehandelt.  Lässt  sich  für  jene  Zeit  eine 
richtige  Auffassung  mittelalterlicher  Kunst  nicht  erwarten,  so 
gewinnt  seine  Arbeit  dennoch  besonderen  Werth,  weil  er  die 
Bauten  in  weit  besserem  Zustande  der  Erhaltung  sah  und  uns 
namentlich  die  Kuppel  des  Baptisteriums  durch  Zeichnung  über- 
liefert hat.  Gestützt  auf  seine  Mittheilungen  hat  dann  Eitel- 
berger  in  dankenswerther  Weise  über  diesen  kleinen  Bau  be- 
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richtet,  wobei  er  indess  seinen  Nachfolgern  noch  Manches  zu 
thun  übrig  Hess.  Sodann  rinden  sich  in  dem  eben  erschienenen, 
mit  grossem  Fleiss  gearbeiteten  Werke  von  Mothes  über  die 
Baukunst  des  Mittelalters  in  Italien  an  verschiedenen  Stellen 
Notizen  über  die  Bauten  von  Aquileja,  wobei  indess  mit  Recht 
betont  wird,  dass  namentlich  der  Dom  bis  jetzt  keine  genügende 
Beachtung  gefunden  habe.  Endlich  darf  ich  nicht  vergessen, 
dass  in  dem  trefflichen  Geschichtswerke  des  Freiherrn  von 
Czoernig  eine  sorgfältige  Beschreibung  der  Bauten  Aquilejas 
enthalten  ist.*)    Ich  versuche  nun  eine  eingehendere  Darstellung. 

Die  historischen  Nachrichten  deuten  darauf  hin,  dass  das 
römische  Aquileja  schon  in  constantinischer  Zeit  kirchliche 
Bauten  erhalten  hat,  ja  ein  Baptisterium  wird  schon  um  270 
unter  Aurelian  erwähnt.  Ebenso  wird  über  die  Kathedrale 
berichtet,  dass  sie  bereits  im  4.  Jahrhunderte  durch  den  Bischof 
Eortunatianus  (347)  erbaut  worden  sei.  Wenn  man  aber  die 
Denkmäler  selbst  untersucht,  so  liegt  weder  für  das  Baptisterium 
noch  für  den  Dom  ein  Grund  vor,  wie  es  wohl  geschehen  ist, 
in  ihnen  Reste  aus  so  hohem  Alterthum  zu  erkennen.  Ver- 
gessen wir  nicht,  dass  Attila  die  Stadt  im  5.  Jahrhundert  voll- 
ständig zerstörte,  dass  dann  bei  der  Invasion  der  Longobarden 
im  6.  Jahrhundert,  568,  der  Patriarch  mit  allen  kirchlichen 
Kostbarkeiten  nach  der  Insel  Grado  auswanderte  und  diese  zu 
seinem  Sitz  erkor,  dass  erst  später  Aquileja  sich  daneben  wieder 
als  Patriachensitz  erhob,  aber  erst  759  von  Rom  das  Pallium 
wieder  erlangte.  Die  Zeiten  dieser  Wirren  waren  gewiss  nicht 
dazu  angethan,  bauliche  Unternehmungen  zu  fördern.  Noch 
wichtiger  ist,  dass  einer  der  bedeutendsten  und  thatkräftigsten 
Patriarchen,  Poppo,  der  seine  nahen  Beziehungen  zu  Kaiser 
Conrad  II.  benutzte,  um  Aquileja  zu  höchster  Macht  und  Selbst- 
ständigkeit zu  erheben,  zugleich  einen  vollständigen  Erneue- 
rungsbau des  Domes  ausführte,  wobei  zwar  Theile  der  älteren 
Anlagen  verwendet  wurden,  der  frühere  Bestand  aber  um  so 
mehr  eine  Verdunkelung  erlitt. 

Der  Dom  ist  eine  dreischiff  ige  Basilika  von  höchst  ansehn  • 
liehen  Verhältnissen,  mit  einem  Mittelschiff  von   12  und  zwei 


*)  Das  Land  (iörz  und  Gradisca,  von  Carl  Freiherrn  v.  C/.oerniy  (Wien  I »73  • 
Seite  254  IT". 
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Seitenschiffen  von  je  8  Meter  Breite,  und  einem  weit  her- 
austretenden Querschi  ff  von  42  Meter  Länge  und  einer  un- 
mittelbar an  dasselbe  sich  anfügenden,  nach  aussen  recht- 
winkelig abgeschlossenen  Apsis  von  10  Meter  Weite  und 
6,4  Meter  Tiefe.  Die  äussere  Gesammtlänge  des  Baues  misst 
67  Meter.  Bei  der  Betrachtung  des  Grundrisses  (vgl.  die  Abbild. 
S.  397  Fig.  1)  fallt  sofort  der  klare  Organismus  in  der  An- 
ordnung des  QuerschifFes  auf,  welches  in  der  Flucht  der  Seiten- 
schiffe durch  eine  auf  einer  Mittelsäule  ruhende  Bogenstellung 
so  getheilt  ist,  dass  die  vorspringenden  äusseren  Flügel  selb- 
ständige mit  Apsiden  ausgestattete  Capellen  bilden.*)  Aehn- 
liche  Säulenstellungen  finden  wir  auch,  in  den  Querschiffen  der 
Michaels-Kirche  zu  Hildesheim.  Und  noch  eine  andere  Aehn- 
lichkeit  begegnet  uns  in  diesem  norddeutschen  Bau:  die 
Zwischensäule,  mit  welcher  sich  die  ungewöhnlich  breiten  Seiten- 
schiffe gegen  das  Querhaus  öffnen.  Diese  Anordnung  findet  sich 
auch  in  dem  Münster  von  Mittekell  auf  der  Insel  Reichenau. 
Ich  will  nun  gleich  bemerken,  dass  ich  diese  ganze  Grundriss- 
entwickelung  als  ein  Zeichen  deutschen  Einflusses  betrachte. 
Soweit  wir  nämlich  die  Basiliken  der  Frühzeit  an  den  nördlichen 
Küstensäumen  des  adriatischen  Meeres  durch  Ober-Italien  bis 
nach  Istrien  hinein  verfolgen  können,  gewahren  wir  in  Plan- 
form und  Einzelbehandlung  den  Einfluss  Ravennas.  In  der 
Grundrissbildung  verräth  sich  derselbe  durch  die  schlichte  drei- 
schiffige  Anlage  ohne  Querhaus.  Gleich  in  der  Nähe  der  Dom 
von  Grado  ist  ein  schlagendes  Beispiel  dieser  Behandlung. 
Ebenso  der  Dom  von  Parenzo  und  später  noch  der  Dom  von 
Torcello,  S.  Pietro  auf  Murano  u.  s.  w.  Die  völlige  Abweichung 
von  diesem  Schema  beim  Dom  von  Aquileja  deutet,  wie  gesagt, 
auf  deutschen  Einfluss  hin,  für  welchen  die  Geschichte  genügende 
Anhaltspunkte  bietet.  Wenn  wir  die  Reihe  der  Patriarchen 
von  Aquileja  durchgehen,  so  finden  wir  in  den  frühesten  Jahr- 
hunderten fast  ausnahmsweise  Italiener,  Griechen  und  Friauler, 
aber  seit  der  karolingischen  Zeit  tritt  das  deutsche  Element 
immer  mehr  hervor,  und  vom  Ausgang  des  10.  bis  in  die  Mitte 
des  13.  Jahrhunderts  begegnet  uns  eine  fast  ununterbrochene 


*)  Das  erste  Vorbild  solcher  oder  doch  ähnlicher  Anordnung  bietet  alt  S.  Peter 
/u  Rom. 
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Reihe  von  Deutschen,  unter  denen  Poppo  an  der  Spitze  steht. 
Sodann  aber  fallt  das  Patriarchat  fast  ausschliesslich  in  die 
Hände  von  Italienern,  ja  seit  der  zweiten  Hälfte  des  15.  Jahr- 
hunderts  (seit  1465)  bis  zum  Ende  der  Selbständigkeit  Aquilejas, 
d.  h.  zur  Mitte  des  1 8.  Jahrhunderts,  wird  es  ausschliesslich  eine 
Domaine  der  Venezianer.  Diese  Verhältnisse  spiegeln  sich  in 
den  künstlerischen  Unternehmungen,  denn  wie  die  reiche  Aus- 
stattung des  Chors  vom  Anfang  des  1 6.  Jahrhunderts  das  Ge- 
präge der  venezianischen  Renaissance  trägt,  so  zeugen  die 
Bauten  Poppos  von  deutschem  Einfluss.  Dieser  mächtige 
Kirchenfurst,  der  den  Grund  zur  Unabhängigkeit  des  Patriarchen- 
Staates  legte  (10 19  bis  1045),  war  von  vornehmer  Abstammung, 
wahrscheinlich  dem  Geschlecht  der  Traungauer  Ottokare  ent- 
sprungen (die  Beweise  dafür  s.  bei  Czoernig,  Seite  249,  An- 
merkung). Noch  wichtiger  ist,  dass  Poppo  mit  Bischof  Mein- 
werk von  Paderborn  verwandt  war,  den  wir  als  einen  be- 
deutenden kunstfördernden  Kirchenfürsten  jener  Zeit  kennen. 
Vor  seiner  Erhebung  zum  Patriarchat  war  Poppo,  wie  es  scheint, 
Kanzler  Kaiser  Heinrichs  IL;  aber  auch  bei  Kaiser  Conrad  IL 
erfreute  er  sich  hoher  Gunst.  Von  den  weiteren  vielfachen 
Beziehungen  der  damaligen  Patriarchen  Aquilejas  zu  Deutsch- 
land sind  uns  manche  Nachrichten  aufbehalten.  So  rinden  wir 
Johannes  IV.,  Poppos  Vorgänger,  zweimal  in  Bamberg,  wo 
er  namentlich  1012  den  von  Heinrich  IL  gegründeten  Dom  ein- 
weihte. Von  den  nachfolgenden  Patriarchen  war  Eberhard 
früher  Domherr  zu  Augsburg,  Gotepold  befand  sich  beim  Tode 
Kaiser  Heinrich  III.  am  kaiserlichen  Hofe  in  Deutschland, 
Sieghard  wohnte  als  päpstlicher  Legat  1076  der  Versammlung 
zu  Tribur  bei,  welche  Heinrich  IV.  des  Thrones  entsetzte,  wandte 
sich  aber  bei  der  Katastrophe  von  Canossa  offen  auf  die  Seite 
des  Kaisers,  dessen  Sache  er  auf  der  Reichsversammlung  zu 
Regensburg  eifrig  vertheidigte.  Genug  Beweise  von  der  viel- 
fachen innigen  Verbindung  Aquilejas  mit  Deutschland. 

Während  Meinwerk  von  Paderborn  seine  Bartholomäus- 
Capelle  „per  operarios  graecos"  errichten  Hess,  hat  Poppo  — 
ein  Beweis  von  den  vielfachen  Wechselbeziehungen  zwischen 
italienischer  und  deutscher  Kunst  —  offenbar  das  Schema  für 
den  Umbau  seines  Domes  einer  deutschen  Anschauung  nach- 
gebildet.   Aber  offenbar  hat  er  ganze  Theile  der  früheren 
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Basilika,  besonders  auch  wesentliche  Kiemente  ihres  Aufbaues 
beibehalten.  Ohne  Zweifel  war  die  ursprüngliche  Basilika  ein 
dreischiffiger  Bau  ohne  Querhaus,  von  welchem  der  jetzige 
Chor  und  die  Krypta  herrühren.  Was  zunächst  die  Krypta 
betrifft,  so  umfasst  sie  den  Raum  der  Apsis  und  einen  Theil 
des  davorliegenden  Quadrats  und  wird  durch  14  Säulen  von 
grösster  alterthümlicher  Rohheit  in  drei  Schiffe  getheilt,  von 
denen  nur  das  mittlere  Kreuzgewölbe  zeigt,  während  die  beiden 
seitlichen  durch  Tonnengewölbe  mit  Stichkappen  bedeckt  sind, 
wobei  die  eigenthümliche  Anordnung  herrscht,  dass  acht  von 
jenen  Säulen  sich  an  die  Umfassungsmauer  lehnen.  Die  Capitäle 
sind  zwar  antikisirend,  jedoch  in  sehr  verkümmerter  Auffassung 
ohne  Verständniss  der  Form,  die  Akanthus-Blätter  schlecht  ge- 
zeichnet, die  Voluten  verkrüppelt,  der  untere  Theil  des  Kelches 
wunderlicherweise  durch  eine  rundbogige  Arcade  decorirt,  wo- 
rin sich  der  völlige  Bankerott  der  antiken  Tradition  und  ein 
erster  schüchterner  Versuch  zu  Neugestaltungen  erkennen  lässt. 
Diese  Wahrnehmungen  verbieten,  an  die  altchristliche  Frühzeit 
zu  denken,  zumal  da  hier  in  der  Formbehandlung  auch  keine 
Spur  von  ravennatischem  Einfluss  zu  merken  ist.  Man  wird 
daher  am  ersten  an  das  8.  Jahrhundert  zu  denken  haben,  viel- 
leicht an  die  Zeit  des  Patriarchen  Sigwald  (762  —  776),  vielleicht 
auch  an  seinen  Nachfolger  Paulinus  IL,  der  durch  geistige  Be- 
deutung und  Thatkraft  hervorragte.  Gleichzeitig  mit  dem  Bau 
sind  die  Wandgewälde,  welche  die  ganze  Krypta  bedecken, 
die  Legenden  der  Stiftsheiligen  Hermagoras  und  Fortunatus 
und  des  heiligen  Petrus  enthaltend,  mit  derben  Umrissen  und 
in  einem  byzantinischen  Stil  von  feierlicher  Grämlichkeit  aus- 
geführt. Die  Proben,  welche  Bertoli  von  diesen  Werken  giebt 
entbehren  begreiflicherweise  der  stilistischen  Treue.  Eine  ge- 
nauere Wiedergabe  dieses  bedeutenden  Cyclus  wäre  wohl  er- 
wünscht. 

Steigen  wir  in  den  Chor  hinauf,  so  ist  zu  bemerken,  dass 
die  mittlere  Vierung  nicht,  wie  auf  unserer  aus  dem  Werk  von 
Ferrante  geschöpften  Abbildung  ersichtlich,  ein  Kreuzgewölbe, 
sondern  eine  Kuppel  zeigt,  die  einer  viel  späteren  Zeit  als 
der  des  Poppo  angehört.  Das  Alterthümlichste  in  diesem 
Räume  ist  der  marmorne  Bischofstuhl  der  Apsis,  bei  Bertoli 
S.  64  abgebildet.    Dieses  Werk   könnte  aus  der  Frühzeit  der 
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altchristlichen  Epoche  stammen,  wenn  nicht  die  Flecht-Ornamente 
an  seinen  Stufen  auf  die  Longobardenzeit  deuteten.    Auch  die 
Reste  der  Chor-Schranken  mit  ihrem  Flechtwerk  und  Blumen, 
sowie  den  Medaillons  mit  dem  Lamm  und  dem  Evangelisten- 
Zeichen  deuten  auf  das  8.  Jahrhundert  und  erinnern   in  ihrer 
Behandlung  an  den  Altar  des  Pemmo  in  Cividale  und  andere 
lombardische  Arbeiten  jener  Zeit.    Diese  Werke  sind  beseitigt 
worden,  als  man  im  Anfang  des  16.  Jahrhunderts  unter  dem 
Patriarchen  Domenico   Grimani  (1498— 151 7)  der  Einrichtung 
des  Chors  jene  prachtvolle  Ausstattung  gab,  die  mit  ihrer  stolzen 
Treppenanlage  und  dem  zierlichen  Baldachin  mit  einem  Marmor- 
relief der  Pietä  an  der  rechten  Seite   ein   elegantes  Werk 
venezianischer  Decoration  ist.    Auch  die  grosse  Altartafel  von 
Pellegrino  da  S.  Daniele  mit  ihrem  prachtvollen  ursprünglichen 
Rahmen,  bezeichnet  mit  dem  Datum  1503,  gehört  zu  der  damals 
beschafften  Ausstattung.    Das  Werk,  hoch  an  der  Wand  der 
dunklen  Apsis  aufgehängt,  hat  sich  beim  Herabnehmen  und 
genauerer  Betrachtung  leider  als  stark  übermalt  erwiesen.  Die 
übrige  Structur  trägt  das  Gepräge  der  Umgestaltungen,  welche 
Poppo  hat  ausführen  lassen.    Dahin  gehören  zunächst  die  beiden 
Säulen,  welche  die  Apsis  einfassen,  sowie  diejenigen,  welche 
die  Querschiffarme  nach  den  beiden  Flügeln  und  den  Seiten- 
schiffen abschliessen.    Auch  die  beiden  Apsiden  an  den  Quer- 
schiffarmen, deren  äussere  Theile  zu  besonderen  Capellen  ge- 
staltet sind,  stammen  ohne  Frage  aus  der  Zeit  Poppos;  wahr- 
scheinlich eine  Erinnerung  an  die  Altarnischen,  welche  wohl 
die  Seitenschiffe  der  ältesten  Basilika  abschlössen.    Was  end- 
lich die  20  Säulen  des  Langhauses  betrifft,  so  sind  ihre  Capi- 
täle  von  korinthisirender  Form,  aber  in  ziemlich  schwerfalliger 
Nachbildung  und  mit  dem  steif  und  hart  gezeichneten  Akanthus- 
Blatt  der  byzantinischen  Auffassung,  welche  bekanntlich  Ra- 
venna  und  die  von  ihm  abhängige  Baugruppe  beherrscht.  Eine 
einfache  Platte  mit  rohem  Wulst  schliesst  das  Capitäl  ab,  an 
den  drei  östlichen  Paaren  jedoch   beim  Umbau  im  14.  Jahr- 
hundert mit  Laubwerk  und  figürlicher  Decoration  ausgestattet. 
Der  Fuss  der  Säulen  zeigt  die  attische  Form  mit  viereckigem 
Untersatz,  der  bald  höher  bald  niedriger  gehalten  ist,  um  die 
verschiedene  Schafthöhe  auszugleichen.    Die  ganze  Formbehand- 
lung deutet  darauf  hin,  dass  bei  dem  Umbau  Poppos  die  Säulen 
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aus  der  Basilika  des  8.  Jahrhunderts  wieder  zur  Verwendung- 
kamen,  dagegen  zeigen  die  vier  Säulen  der  Querschiffarme  kräftig 
heraustretende  Akanthus-Blätter  und  den  byzantinischenKämpfer- 
aufsatz,  dürften  daher  den  Säulen  des  Schiffes  an  Alter  voraus- 
gehen. 

Als  im  14.  Jahrhundert  ein  Erdbeben  die  Kirche  zusammen- 
gestürzt hatte,  was  bei  der  geringen  Stärke  der  Mauern  von 
0,63  Meter  kein  Wunder  war,  richtete  man  den  Bau  Poppos 
wieder  auf,  gab  aber  den  Arcaden  und  den  Fenstern  Spitzbögen 
und  dem  Mittelschiff  ein  gebrochenes  Tonnengewölbe. 

Von  den  Kunstwerken  und  Denkmälern  des  Innern  sei 
zunächst  die  Capella  Torriani  am  östlichen  Ende  des  südlichen 
Seitenschiffes  erwähnt,  in  welcher  vier  mächtige  Sarkophage, 
zwei  von  rothem,  zwei  von  weissem  Marmor,  aus  dem  1 4.  Jahr- 
hundert sich  finden.  Auf  dem  bedeutendsten  sieht  man  ein 
Flach- Relief  der  Madonna,  sowie  das  Lamm,  zwei  Thürme 
(Wappen  der  della  Torre)  und  zwei  Kreuze,  in  strengem 
gothischen  Stil  vom  Anfang  des  14.  Jahrhunderts.  Ein  anderer 
trägt  das  überlebensgrosse  Bildniss  des  Patriarchen  Raimund 
della  Torre.  Ebendort  sieht  man  ein  Marmorwerk  der  Ver- 
kündigung im  weichgeschwungenen  Stil  des  14.  Jahrhunderts. 
Zwei  andere  reliefgeschmückte  Sarkophage  derselben  Zeit  finden 
sich  im  Kreuzschiff  auf  kurzen  Säulen  errichtet.  Dies  mögen 
die  wichtigeren  unter  den  Denkmälern  der  Kirche  sein.  Die 
Reste  mittelalterlicher  Wandgemälde  im  Kreuzschiff  sind  zu 
unbedeutend,  um  ein  Urtheil  zu  gestatten.  Dagegen  sieht  man 
am  westlichen  Ende  des  nördlichen  Seitenschiffes  einen  merk- 
würdigen kleinen  Rundbau  mit  einer  Altarnische,  oben  mit 
einer  Galerie  von  13  Zwergsäulchen  abgeschlossen,  welche  ein 
hölzernes  Zeltdach  tragen  (vergl.  unsere  Abbildung  Fig.  2  a,  b)t 
wahrscheinlich  eine  heilige  Grab-Capelle  aus  romanischer  Zeit. 

Treten  wir  nun  hinaus,  so  stösst  an  das  westliche  Haupt- 
portal eine  offene,  unregelmässig  angelegte  Vorhalle  mit  drei 
äusserst  schwerfälligen  Säulen,  deren  Schäfte  theils  aus  Granit, 
theils  aus  Marmor,  wohl  antik  sind,  während  die  in  stumpfer 
und  schwerfälliger  Form  korinthisirenden  Capitäle  sammt  dem 
mit  dem  Kreuz  geschmückten  Kämpferaufsatz  der  altchristlichen 
Frühzeit  angehören.  Diese  jetzt  so  unregelmässige  Anlage  ist 
ohne  Zweifel  der  Rest  eines  ausgedehnten  Atriums,  welches 
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die  ursprüngliche,  um  die  Breite  des  später  angeordneten 
Querschiffes  kürzere  Basilika  mit  der  sogenannten  Chiesa  de' 
Pagani  und  dem  an  dieselbe  stossenden  Baptisterium  verband. 
Wir  müssen  uns  also  eine  Anlage  vorstellen,  ähnlich  der  jetzt 
noch  am  Dom  von  Parenzo  vorhandenen.  Vom  höchsten  Alter 
endlich  muss  das  Baptisterium  sammt  der  anstossenden  soge- 
nannten Heidenkirche  sein.  Die  letztere  ist  eine  einschiffige, 
mit  Kreuzgewölben  versehene  Anlage,  deren  Wände  nach 
antiker  Art  mit  Nischen  gegliedert  sind,  über  welchen  kleine 
Rundbogenfenster  sich  öffnen.  Der  Bau  hatte  ursprünglich 
ein  oberes  Gcschoss,  welches  Ferrante  in  seinem  Werke  restau- 
rirt  darstellt.  Der  östliche  Theil  der  Oberkirche  diente  al- 
Chor,  die  beiden  anderen  Abschnitte  waren  für  die  Gemeinde 
bestimmt.  Der  kleine  Bau  gehörte  offenbar  den  Vorbereitungen 
zur  Taufe  an,  denn  das  anstossende  Baptisterium  stammt  aus 
den  Zeiten,  wo  die  Taufe  „per  immersionem"  stattfand.  Ein 
Achteck,  welches  an  den  diagonalen  Seiten  durch  Nischen  sich 
zu  einem  Quadrat  ergänzte,  bildet  die  äussere  Form  des  Baues, 
der  im  Innern  eine  sechseckige  Piscina  zum  Untertauchen  ent- 
hielt, die  von  sechs  Säulen  mit  einem  cylinderförmigen  Oberbau 
eingefasst  wird.  Noch  Bertoli  sah  die  Kuppelwölbung  voll- 
ständig erhalten;  als  aber  die  Gemeindeverwaltung  aus  Habgier 
die  eisernen  Zuganker  fortnahm,  stürzte  der  Bau  zusammen. 
In  den  Sechsziger  Jahren  Hess  die  k.  k.  Central -Commission 
die  umgestürzten  Säulen  wieder  aufrichten.  Der  Boden  ringsum 
ist  noch  jetzt  mit  zahlreichen  l'eberresten  elegant  ausgeführter 
römischer  Gesimse  und  Säulen  bedeckt. 

Besondere  Beachtung  verdient  noch  der  gewaltige,  nördlich 
von  der  Kirche  errichtete  Glockenthurm,  der  zu  den  imposan- 
testen dieser  Art  gehört.  Ohne  Zweifel  zählt  er  zu  den  durch 
Poppo  ausgeführten  Bauten.  In  trefflichem  Quaderbau  (während 
der  Dom  ein  Ziegelbau  ist)  auf  einer  Basis  von  1 2  Meter  im 
Quadrat  errichtet,  ist  er  rings  von  acht  hohen  Stufen  umgeben, 
welche  an  der  Südseite  durch  eine  Freitreppe  von  27  Stufen 
unterbrochen  sind.  Diese  führt  zu  dem  ungewöhnlich  hoch 
angelegten  Eingang,  der  die  2,25  Meter  starke  Umfassungs- 
mauer durchbricht.  Das  Ganze  ist  wie  ein  Festungswerk  an- 
gelegt. Im  Innern  ist  sodann,  in  höchst  eigenthümlicher  Weise, 
in  einem  Mauerkern  von  5  Meter  eine  Wendeltreppe  errichtet. 
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die  mit  108  sehr  hohen,  ungemein  beschwerlichen  Stufen  auf 
die  etwa  70  Meter  hohe  Plattform  führt.  Der  Ausblick  von 
dort  auf  das  weite  fruchtbare  Flachland,  auf  die  Lagunen,  aus 
denen  die  Insel  Grado  mit  ihrem  Dom  auftaucht,  auf  die 
Meeresfläche,  die  gegenüber  in  dämmernder  Ferne  von  den 
istrischen  Gebirgen  begrenzt  wird,  an  deren  Fuss  man  deutlich 
Triest  erkennt,  endlich  landeinwärts  auf  die  grossartige  Kette 
der  schneebedeckten  friaulischen  Alpen  ist  von  unvergleich- 
lichem Zauber.  Der  obere  Theil  des  Thurmes,  von  der  Glocken- 
stube an,  ist  später  durch  den  Patriarchen  Bertrand  aufgeführt 
worden,  aber  auch  einer  der  Patriarchen  aus  der  Familie 
Grimani  —  vielleicht  Domenico,  der  auch  die  neue  Ausstattung 
des  Chores  herstellen  Hess  —  ist  dabei  betheiligt,  denn  das 
Wappen  dieser  Familie  sieht  man  über  den  Bogen  der  Schall- 
üffnungen  Noch  ist  im  Innern  des  Domes  neben  .dem  Haupt- 
portale die  in  späterer  Zeit  erneuerte  F.inweihungsinschrift  zu 
erwähnen,  welche  berichtet,  dass  der  Bau  im  Jahre  1031  voll- 
endet und  eingeweiht  wurde. 

Aus  der  grossartigen  Bauthätigkeit  Poppos  stammte  auch 
der  Patriarchal- Palast,  welcher  sich  südlich  von  der  Basilika 
erhob.  Jetzt  sind  nur  noch  zwei  aufrechtstehende  Säulen,  die 
man  auf  unserem  Grundriss  sieht,  und  geringe  Bruchstücke  von 
Mauerwerk  davon  vorhanden.  Nach  Kandlers  Beschreibung 
bildete  der  Palast  ein  Viereck  von  20  zu  ;,o  Klafter.  Die 
Mauern,  8  Klafter  hoch,  waren  aus  römischen  Ziegeln  errichtet 
und  auf  der  Langseite  durch  eine  mächtige  Bogenstellung  von 
17  Blendbogen  auf  vortretenden  Wandpfeilern  gegliedert. 
Diese  umfassten  die  beiden  Stockwerke  mit  ihren  zwei  Reihen 
von  Rundbogenfenstern.  F.in  Zinnenkranz  schloss  die  Mauer 
ab.  Im  Innern  war  ein  Hof  angeordnet:  ein  Porticus  verband 
den  Palast  mit  der  Basilika. 

Zum  Schlüsse  noch  einige  Notizen  über  die  kostbaren 
Kirchengeräthe,  welche  aus  der  Kathedrale  von  Aquileja  in 
den  Schatz  des  Domes  von  Görz  gelangt  sind.  Zunächst  ein 
Bischofstab,  angeblich  von  Poppo ,  in  Wirklichkeit  aber  aus 
der  romanischen  Blülhezeit,  etwa  um  1180  entstanden.  Er  ist 
mit  sieben  Stücken  Bergkrystall  geschmückt,  diagonal  gerippt, 
der  Knauf  ebenfalls  von  Bergkrystall,  die  Fassung  jedoch  jünger. 
Die  Krümmung  ist  mit  Fdelsteinen,  Rubinen,  Türkisen,  Aqua- 
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marin,  Lapislazuli  besetzt:  darin  das  Lamm  mit  dem  Kreuz  in 
eleganter  romanischer  Ranke,  unter  demselben  der  Drache,  in 
welchen  der  Stab  ausläuft.  Viel  älter  ist  ein  schlichter,  aus 
ganz  vermorschtem  Holz  bestehender  Bischofstab,  der  noch  mit 
dem  völlig  vermürbten  Schleier  versehen  ist.  Man  hat  später 
den  Stab  in  Metall  gefasst,  um  ihn  vor  dem  gänzlichen  Zer- 
fallen zu  bewahren*). 

Ein  bedeutendes  Werk  des  entwickelten  romanischen  Stils 
ist  sodann  ein  grosses  Crucifix  aus  vergoldetem  Silber  über 
einen  hölzernen  Kern  getrieben.  Bemerkenswerth  ist,  dass  die 
Gestalt  Christi  eine  besonders  starre  Haltung  und  bäuerischen 
Typus  verräth,  Zeichen  eines  noch  rohen,  aber  selbständigen 
Kunstgefühls,  das  nichts  von  byzantinischem  Einflüsse  weiss. 
Die  Füsse  sind  übereinander  gelegt,  der  Schurz  in  scharfe 
Falten  gebrochen,  die  Rippen  und  sonstige  Einzelheiten  in 
sichtlichem  Streben  nach  Naturwahrheit  bezeichnet,  der  Kopf 
breit,  die  Augen  halb  geschlossen,  der  Bart  in  einzelne  Büschel 
getheilt.  Es  ist  eines  von  jenen  Werken,  welche  den  Beweis 
liefern,  dass  schon  in  romanischer  Zeit  man  nach  Befreiung 
von  der  byzantinischen  Tradition,  und  wenngleich  mit  befangenem 
Tasten  nach  einer  gewissen  Xaturwahrheit  strebte.  So  ist  denn 
auch  der  Kreuzesstamm  als  Baum  charakterisirt  und  mit  fein 
getriebenem  Weinlaub  geschmückt.  Der  Nimbus  ist  aufs 
prachtvollste  mit  grossen  Amethysten  und  kleineren  Rubinen 
besetzt*).  —  Eine  vorzügliche  Arbeit  derselben  Epoche  ist  ein 
Buchdeckel  von  vergoldetem  Silber,  darauf  in  getriebener  Arbeit 
Christus  thronend  in  der  Mandorla.  die  von  zwei  Engeln  in 
schwungvoller  Bewegung  gehalten  wird.  Darunter  die  Madonna 
mit  beiden  aufgehobenen  Armen  (noch  ganz  nach  antiker  und 
altchristlicher  Weise)  betend,  umgeben  von  den  Aposteln  in 
den  lebhaftesten  Bewegungen  des  Erstaunens.  Diese  ausge- 
zeichnete Arbeit,  offenbar  ein  Werk  der  Spätzeit  des  12.  Jahr- 
hunderts, lässt  ebenfalls  keine  Spur  vom  Byzantinismus  erkennen, 
verräth  vielmehr  jene  freie  Aufnahme  antiker  Motive,  welche 
die  romanische  Bildnerei  Deutschlands  auszeichnet.  Ein  fein 
stilisirtes  Rankenwerk  umrahmt  die  Fläche. 


*)  S.  Mitth.  der  ("cnt.-Comm.  1877,  ]>.  17. 

»)  S.  Mitth.  .icr  Ccnt.-Oimm.  1K70.  p.  XIII,  und  1881,  p.  (  XXXIV. 
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Eine  anziehende  Arbeit  des  14.  Jahrhunderts  ist  eine  sil- 
berne, zum  Theil  vergoldete  Statuette  der  Madonna  mit  dem 
nackten  Kinde  auf  dem  Arm,  schlank  und  schmiegsam,  in  flüssig 
entwickeltem  Faltenwurf,  das  Köpfchen  von  lang  herabwallendem 
Haar  umgeben  und  von  einer  Krone  bedeckt,  die  mit  Drei- 
blättern und  Perlen  geschmückt  ist.  Das  Werk  erhält  einen 
besonderen  Reiz  dadurch,  dass  die  nackten  Theile  den  matten 
Ton  des  Silbers  zeigen,  während  die  Gewänder  vergoldet  sind. 
Es  ruht  auf  einem  Untersatz,  der  dreifach  abgestuft  und  mit 
Vierpässen  zierlich  gegliedert  ist. 

Endlich  sind  noch  zwei  kleine  Reliquien- Behälter  aus  der 
Zeit  von  etwa  1550  zu  erwähnen,  die  als  Geschenk  der  Kaiserin 
Maria  Theresia  hierher  gelangten.  In  Ebenholz  ausgeführt, 
sind  sie  in  graziöser  Arbeit  und  feinem  Geschmack  mit  den 
elegantesten  Gold-Ornamenten  bedeckt  und  auf's  reichste  mit 
Smaragden,  Rubinen  und  Perlen  geschmückt.  Gleich  den  vor- 
her erwähntert  mittelalterlichen  Geräthen  scheinen  auch  diese 
kostbaren  Schreine  deutsche  Arbeit  zu  sein.  So  ist  in  dieser 
südlichsten  Grenzmark,  wo  slavische  und  italienische  Nationalität 
sich  mit  der  deutschen  begegnen,  ein  starker  Einfluss  der 
deutschen  Kunst  überall  wahrzunehmen. 


w.  Lübkc  Knut  werke  und  KUnitler. 
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lY  wei  Stätten  giebt  es  in  Deutschland,  die  wegen  des  Reich- 
er-- thums  ihrer  Schutze  aus  den  besten  Zeiten  der  Renaissance 
als  die  Hochschulen  für  kunstgewerbliche  Studien  zu  bezeichnen 
sind:  Wien  und  München.  Was  die  Kaiserstadt  an  der  Donau 
und  die  königliche  Residenz  an  der  Isar  in  ihren  Schlössern 
an  Prachtwerken  der  Kunstindustrie  bergen,  spottet  jeder  Be- 
schreibung. Kur  etwa  Dresden  in  seinem  Grünen  Gewölbe  und 
dem  Historischen  Museum  vermag  sich  dem  annähernd  zur 
Seite  zu  stellen,  jedoch  mit  dem  bemerkenswerthen  Unterschied, 
dass  zwar  die  Waffensammlung  des  Historischen  Museums  die 
besten  Epochen  des  Kunstgewerbes  vertritt,  das  Grüne  Gewölbe 
dagegen  seinen  Schwerpunkt  in  den  Schöpfungen  der  Rococo- 
zeit  besitzt,  während  in  Wien  und  München  die  goldene  Zeit 
der  Renaissance  bis  zu  ihren  Ausläufern  in  den  Barocco  aufs 
glänzendste  zu  Worte  kommt.  Nur  in  diesen  Schatzkammern 
vermag  man  zu  ei  messen,  mit  welch  hohem  Kunstsinn  die  Habs- 
burger und  die  Wittelsbacher  besonders  im  16.  Jahrhundert 
bemüht  gewesen  sind  das  Kostbarste  an  Erzeugnissen  aller 
Kleinkünste  und  Kunsthandwerke  zu  gewinnen  und  die  ge- 
schicktesten Meister  für  alle  Aic  von  Technik  zur  Ausführung 
solcher  Prachtstücke  heranzuziehen.  Eine  erschöpfende  Ge- 
schichte dieser  Kunstbestrebungen  ist  noch  nicht  geschneben 
worden,  ist  und  bleibt  aber  um  so  mehr  ein  stets  wieder  auf- 
tauchender Wunsch,  als  in  solcher  Darstellung  ein  bedeutendes 
Stück  Kunstgeschichte  sich  erschliessen  würde,  und  zwar  aus 
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einer  Epoche,  wo  für  das  Ermatten  und  Versiegen  der  hohen 
Kunst  gerade  die  glänzende  Xachblüthe  der  Kleinkunst  und 
des  Handwerks,  das  sich  zur  künstlerischen  Bedeutung  auf- 
geschwungen, entschädigen  muss. 

Ein  bedeutender  Anfang  zur  wissenschaftlichen  Betrachtung 
und  künstlerischen  Darstellung  dieser  Schätze  ist  zuerst  von 
Wien  ausgegangen.  Mit  wahrhaft  kaiserlicher  Opulenz  sind  die 
grossen  Prachtwerke  über  die  kaiserliche  Waffensammlung  und 
über  die  Schatzkammer  der  Hotburg  herausgegeben  worden, 
welche  ich  seiner  Zeit  besprochen  habe.  Namentlich  das  letztere 
Werk  in  seinen  meisterhaft  ausgeführten  Stichen  und  Radirungen 
ist  zugleiqh  ein  Zeugniss  von  den  bedeutenden  künstlerischen 
Kräften,  welche  die  vervielfältigende  Kunst  zu  Wien  in's  Feld 
zu  führen  hat,  und  zugleich  von  dem  hochsinnigen  Bestreben, 
diese  Kräfte  in  würdigster  Weise  für  mehr  als  ephemere  Zwecke 
mobil  zu  machen. 

Diesen  gediegenen  Prachtwerken  stellt  sich  nun  von 
München  aus  ein  zwar  in  anderer  Weise  behandeltes,  aber 
künstlerisch  durchaus  ebenbürtiges  zur  Seite,  das  die  schönsten 
der  dortigen  Schätze  der  Kleinkunst  darzustellen  beabsichtigt 
Und  zwar  wird  hier  nicht  der  Stich  angewendet,  sondern  der 
für  die  volle  Wirkung  dieser  Arbeiten  allerdings  noch  er- 
wünschtere Weg  der  Chromolithographie  betreten.  Der  Farben- 
druck in  seiner  hochentwickelten  Technik,  in  seiner  fast  unbe- 
grenzten künstlerischen  Leistungsfähigkeit  hat  die  Aufgabe  über- 
nommen, den  Glanz  der  Metalle,  das  Leuchten  der  edlen  Steine, 
die  Gluth  der  Emaillen,  den  Schimmer  der  Perlen  und  den 
Contrast  dieser  Elemente  mit  dem  Ebenholz,  dem  Elfenbein 
und  all  den  sonst  noch  zur  Verwendung  gekommenen  Stoffen 
in  fast  täuschender  Weise  mit  voller  Wirkung  zur  Erscheinung^ 
zu  bringen. 

Wenn  irgendwo,  so  ist  diese  Darstellungsweise  bei  den 
Kunstwerken  der  Reichen  Capelle  am  Platz.  Aehnlich  der 
Schatzkammer  in  der  königlichen  Residenz,  aber  vielleicht  noch 
in  ausgesuchterer  Kostbarkeit,  enthält  diese  Capelle  einen  das 
Auge  geradezu  verwirrenden  Schmuck  an  erlesensten  Werken 
der  Kleinkunst.  Alles  das  ist  in  den  kleinen  Raum  des  zier- 
lichen Gebäudes  so  hineincomponirt,  dass  es  gleichsam  damit 
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verwachsen  erscheint.  Die  kleineren  und  die  grösseren  Altäre 
mit  ihren  Aufsätzen,  Leuchtern,  Crucifixen  und  Monstranzen, 
den  mannigfaltigsten  Reliquienbehältern,  ja  selbst  die  unter- 
geordneten Geräthe,  wie  Weihwedel,  Bürste,  Glocke,  Becher, 
die  blos  imitirte  Orgel  mit  ihren  in  Silber  und  Gold  ornamen- 
tirten  Pfeifen,  den  emaillirten  Ebenholztasten  und  den  einge- 
legten Cameen  —  alles  das  ist  nicht  blos  im  kostbarsten  Material, 
sondern  auch  mit  staunenswerther  Verschwendung  von  jeder 
Art  künstlerischer  Arbeit  ausgeführt.  Diese  vornehme  Pracht 
hebt  sich  von  dem  Stuckmarmor  der  Wände  und  des  Fuss- 
bodens  wirksam  ab,  und  über  all  dem  Glänze  spannt  sich  ein 
himmelblaues  Gewölbe  mit  goldenen  Ornamenten,  aus  welchen 
eine  Kuppel  mit  glasgeschlossener  Laterne  aufragt,  auch  hier 
noch  in  den  Fenstern  mit  prachtvoll  leuchtenden  Glasmalereien 
geschmückt. 

Von  diesen  unvergleichlichen  Schätzen  eine  erlesene  Zahl 
in  mustergültiger  Wiedergabe  vorzuführen,  ist  das  patriotische 
Unternehmen  Fr.  X.  Zettl ers,  des  verdienstlichen  Leiters  und 
Inhabers  der  königlichen  Hofglasmalereianstalt.  Mit  ihm  haben 
sich  der  würdige  Custos  der  Reichen  Capelle,,  Leonhard  Enzler, 
und  der  Kunsthistoriker  Professor  Stockbauer  verbunden,  um 
die  Herstellung  der  Reproductionen  zu  überwachen  und  die 
kunstgeschichtlichen  Erläuterungen  (von  der  Hand  des  letzteren) 
auf  feste  urkundliche  Basis  zu  stellen.  Man  muss  es  selbst  ge- 
sehen haben,  mit  welcher  Hingebung  von  allen  Betheiligten  das 
Werk  gefördert,  wie  überall  das  tüchtigste  künstlerische  Talent 
zur  Nachbildung  herangezogen  und  die  Ausführung  im  Farben- 
druck in  der  Anstalt  von  Brückner  durch  alle  Stadien  bis  zu 
täuschender  Wiedergabe  der  Originale  betrieben  wird,  um  eine 
Vorstellung  von  dem  freudigen  Zusammenwirken  aller  Kräfte 
zu  bekommen.  Dem  entspringt  nun  auch  das  in  zwei  Liefe- 
rungen vorliegende  Frgebniss. 

Die  zunächst  zur  Darstellung  kommenden  Gegenstände  ge- 
hören jener  Glan/epoche  der  Renaissance  an,  welche  am  baye- 
rischen Hofe  durch  die  Regierungen  der  beiden  Wilhelme,  des  IV. 
und  des  V.,  Albrechts  V.  und  des  Kurfürsten  Maximilian  1.  be- 
zeichnet wird.  Gleich  die  erste  Tafel  bringt  ein  Prachtstück 
der  Goldschmiedekunst  aus  Maximilians  Zeit  in  einem  Trag- 
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altärchen  von  Ebenholz  mit  reichster  Ausstattung  in  Gold  und 
Schmelzwerk,  in  Rubinen,  Smaragden  und  Perlen.  Köstlich 
emaillirte  Figürchen  in  zierlichster  Einfassung  schmücken  die 
einzelnen  Felder,  und  heben  sich  sammt  der  farbenglühenden 
Ornamentik  der  Blumengewinde  und  Arabesken  vom  dunkeln 
Grund  effectvoll  ab.  Man  kann  nicht  leicht  deliciöseres  sehen. 
Das  kleine  Meisterwerk  ist  denn  auch  seiner  würdig  nachge- 
bildet, im  reichsten  Farbendruck  mit  Gold  durchzogen,  mit 
vollendeter  Treue,  Feinheit  und  nachfühlender  Sorgfalt  dar- 
gestellt. 

Die  zweite  Tafel  bringt  eines  der  herrlichen  Glasgemälde, 
ein  Muster  geistreich  ornamentaler  Behandlung,  wie  es  deren 
wenige  in  diesem   eigenthümlichen  Arabeskenstil  der  besten 
Renaissance  giebt.    Drei  zierliche  Reliquiarien,  ebenso  graziös 
aufgebaut  wie  elegant  geschmückt,  finden  wir  auf  dem  dritten 
Blatt,  während  das  vierte  ein  Elfenbeinschnitzwerk  Christoph 
Angermairs  aus  Weilheim,  eine  figurenreiche  Kreuzigung,  mit 
derselben  Treue  wie  alles  Andere  vorführt.    In  der  zweiten 
Lieferung  sodann  überrascht  uns  auf  einem  Doppelblatte  die 
an  Grösse  und  Pracht  wohl  einzig  dastehende  Kusstafel  —  ein 
Werk,  an  welches  die  deutsche  Goldschmiedekunst  alles,  was 
ihr  an  kostbarstem  Material  und  höchster  technischer  Voll- 
endung zu  Gebote  stand,  wahrhaft  verschwenderisch  gewendet 
hat.    Sodann  folgt  die  ebenso  meisterlich  ausgeführte  Nach- 
bildung des  Teppichs  aus  dunkelrothem  Sammet,  welcher  die 
Mittelnische  des  Hochaltars  ausfüllt,  um  als  Hintergrund  für 
die  später  abzubildende  kolossale  Monstranz  zu  dienen.  Die 
herrlich  stilisirten  Ranken  in  Gold-  und  Silberstickerei  be- 
weisen den  hohen  künstlerischen  Geschmack,   welcher  auch 
diesen  Zweig  der  Technik  damals  in   München  beherrschte. 
Das  letzte  Blatt  dieser  Lieferung  bringt  das  in  Wachs  auf 
einer  Schiefertafel  ausgeführte  Relief  einer  Kreuzabnahme, 
welches  man  Michelangelo  zuschreibt.    Es  ist  eine  effectvolle 
Composition  im  Geiste  des  Meisters,  die  aber  an  Tiefe  und 
Schönheit  hinter  dem  bekannten   Gamälde  Daniel  da  Vol- 
terras  zurücksteht,  immerhin  jedoch  ein  werthvolles  Kunst- 
werk. 

Diese  kurze  Uebersicht  des  bereits  Gebotenen  wird  eine 
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Vorstellung  von  dem  vielseitigen  Interesse  und  dem  reich- 
haltigen Inhalt  der  Sammlung  geben,  die  im  weiteren  Ver- 
laufe, nach  allem  was  ich  bis  jetzt  von  den  in  Vorbereitung 
befindlichen  Arbeiten  gesehen,  an  Werth  und  Bedeutung  noch 
zunehmen  wird. 

Von  den  später  erschienen  Lieferungen,  die  das  schöne 
Werk  mit  40  Tafeln  zum  Abschluss  bringen,  lässt  sich  nicht 
minder  Günstiges  sagen.  Ein  Theil  dieser  Schätze  datirt  noch 
aus  dem  frühen  Mittelalter,  so  namentlich  das  eigenthümliche 
thurmartige  Gefass  Kaiser  Arnulfs,  sowie  das  Reliquiar  und 
der  Krystallbecher  Kaiser  Heinrichs  II.  Diese  Werke  ver- 
dienten schon  deshalb  aufgenommen  zu  werden,  weil  sie  zu  den 
seltenen  Prachtstücken  jener  Frühzeit  gehören.  Anderes,  wie 
der  herrliche  albertinische  Krystallkasten,  der  mit  seinen  köst- 
lichen eingeschliffenen  Figuren  und  dem  edlen  Emailschmuck 
seiner  Ebenholzrahmen  auf  vier  Tafeln  vorgeführt  ist,  stellt  sich 
als  ein  Meisterwerk  italienischer  und  zwar  venezianischer  Kunst 
dar.  Weitaus  die  Mehrzahl  aber  von  diesen  prächtigen  Gegen- 
ständen dürfen  wir  als  Schöpfungen  deutscher  Renaissance  be- 
zeichnen, und  zwar  ist  es  der  bayrische  Fürstenhof,  der  von 
Albrecht  V.  bis  auf  den  Kurfürsten  Maximilian  alle  diese  köst- 
lichen Werke  meist  durch  die  Hand  einheimischer  Künstler  hat 
herstellen  lassen.  Ueberaus  werthvoll  in  dieser  Hinsicht  ist  der 
begleitende  Text  von  Professor  Stockbauer,  welcher  uns  dankens- 
werthe  Blicke  in  die  Kunstpflege  des  bayerischen  Hofes  thun 
lässt.  Von  besonderer  kunstgeschichtlicher  Bedeutung  ist  es, 
wie  in  allen  diesen  Gegenständen  kirchlicher  Ausstattung,  diesen 
Tragaltärchen,  Triptychen,  Reliquiarien,  Monstranzen,  Kelchen, 
Crucifixen,  Kusstäfelchen,  sich  grossentheils  eine  mittelalterliche 
Gesammtanlage  im  Aufbau  mit  den  decorativen  Formen  der 
Renaissance  verbindet.  Es  herrscht  h'*er  also  dasselbe  Gesetz 
der  Verschmelzung  mittelalterlich  germanischer  und  antikisirend 
italischer  Formgedanken,  welche  auch  den  Bauten  unserer 
Renaissance  ihre  originale  Besonderheit  giebt.  Fügen  wir  dazu 
die  Becher  und  Leuchter,  Weihwasserkessel  und  Glocke,  endlich 
die  prachtvollen  Stickereien  und  die  Glasgemälde  des  kleinen 
Kuppelgewölbes,  so  haben  wir  eine  Mannichfaltigkeit  von  Gegen- 
ständen und  Formen,  die  wahrlich  Staunen  erregt.  Und  alles 
das  ist  mit  dem  höchsten  Aufwand  der  kostbarsten  Stoffe  aus- 
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geführt;  Ebenholz  und  Elfenbein,  reich  besetzt  mit  Perlen  und 
Edelsteinen,  geschmückt  obendrein  mit  buntfarbigen  Schmelz- 
flüssen, Gold  und  Silber,  alles  in  künstlerischer  Ausprägung 
und  wiederum  mit  edlen  Steinen  und  Emailbildern  bedeckt,  be- 
weisen dass  die  damalige  Prachtliebe  auch  das  kostbarste 
Material  nur  in  künstlerischer  Form  gelten  Hess. 

Die  sorgfältige  Auswahl,  die  Schönheit  der  Gegenstände, 
die  vollendete  Treue  der  Wiedergabe,  die  gediegene  Pracht 
der  Ausstattung  erheben  diese  Publication  zu  einem  Werk 
ersten  Ranges,  auf  welches  Deutschlands  Kunstverlag  alles 
Recht  hat  stolz  zu  sein. 
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Mm  2g.  Juni  1877,  dem  Peter- und  Paulstage,  wurden  es  drei 
Jahrhunderte,  dass  einer  der  grössten  Künstler,  die  jemals 
Pinsel  und  Palette  gehandhabt,  geboren  ward.  Peter  Paul 
Rubens  ist  aber  nicht  blos  einer  der  mächtigsten  Meister  der 
Malerei,  sondern  auch  einer  der  hochsinnigsten  Charaktere  in 
einer  Zeit  wild  entfesselter  Leidenschaften,  eine  wahrhaft  vor- 
nehme Xatur,  hoch  gebildet  in  freier  Humanität.  Nicht  zu- 
frieden mit  diesem  doppelten  Ruhme  haben  die  Geschicht- 
schreiber des  Meisters  bis  vor  Kurzem  sein  Leben  mit  wunder- 
lichen Märchen  ausschmücken  zu  müssen  geglaubt;  selbst  einen 
adeligen  Stammbaum  und  einen  Ursprung  aus  fernem  steirischen 
Lande  hat  man  für  ihn  erfunden,  als  ob  ein  vornehmes  Wappen- 
schild den  angeborenen  Adel  eines  solchen  Genius  noch  zu  er- 
höhen vermöchte.  Rubens  ist  vielmehr,  wie  neuere  urkundliche 
Ermittelungen  beweisen,  von  bürgerlicher  Abkunft.  Seine  Vor- 
fahren, die  sich  bis  in  die  Mitte  des  14.  Jahrhunderts  zurück 
verfolgen  lassen,  trieben  in  Antwerpen  sämmtlich  die  be- 
scheidenen aber  nahrhaften  Gewerbe  von  Gewürzkrämern  und 
Lohgerbern.  Erst  der  Vater  des  grossen  Malers,  Jan  Rubens, 
durchbrach  diese  engen  Lebenskreise  und  schlug  die  Laufbahn 
des  Rechtsgelehrten  ein.  Ihm  wurde  sogar  die  besondere 
Gunst  zu  Theil,  seine  Studien  zu  Rom  im  Collegium  der 
Sapienza  zu  vollenden  und  als  Doctor  beider  Rechte  in  seine 
Vaterstadt  zurückzukehren.  Im  Jahr  1 562  wurde  er  mit  dem 
angesehenen  Amt  eines  Schöffen  betraut. 

Es   waren  unruhige,    gefahrvolle  Zeiten  damals  für  die 
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flandrischen  Lande.  Die  kalte  Grausamkeit  Philipps  II.  lag 
wie  ein  Alp  auf  dem  Volke,  jede  Regung  nach  politischer  Un- 
abhängigkeit und  religiöser  Freiheit  gewaltsam  im  Blut  der 
Edelsten  erstickend.  Als  1568  die  Häupter  von  Egmont  und 
Hoorn  auf  dem  Schaffot  gefallen  waren,  erkannten  die  Patrioten, 
dass  von  einem  Aufstande  nichts  mehr  zu  erwarten  war.  Der 
kluge  Wilhelm  von  Oranien  verliess  das  Land,  und  ihm  folgten 
zahlreiche  Gesinnungsgenossen.  Auch  der  Doctor  Rubens 
hatte  sich,  obwohl  —  oder  vielleicht  gerade  weil  er  Rom 
kennen  gelernt,  den  reformatorischen  Ideen  angeschlossen  und 
war  zum  Protestantismus  übergetreten.  Er  fand  es  deshalb  ge- 
rathen,  um  den  Spürhunden  eines  Alba  nicht  verdächtig  zu 
werden,  seine  Heimat  zu  verlassen  und  sich  in's  Ausland  zu 
begeben.  Köln  war  der  Ort.  welcher  eine  grosse  Zahl  der 
belgischen  Emigranten  aufnahm.  Auch  die  Familie  Rubens 
Hess  sich  dort  nieder.  Aber  schwere  Verwickelungen  sollten 
sie  bald  aus  diesem  Asyl  vertreiben.  Jan  Rubens  trat  in  Ver- 
bindung mit  dem  Prinzen  von  Oranien,  der  den  gewandten 
Rechtsgelehrten  bald  in  seine  Dienste  nahm.  Während  aber 
der  Prinz  für  die  Unabhängigkeit  der  Niederlande  im  Felde 
kämpfte,  knüpfte  seine  Gemahlin  Anna  von  Sachsen,  die  leicht- 
sinnige Tochter  des  Kurfürsten  Moritz,  ein  Liebesverhältniss 
mit  dem  eleganten,  feingebildeten  Doctor  Rubens  an.  Längere 
Zeit  hatte  dies  strafbare  Einverständniss  gedauert,  da  wurde 
es  entdeckt,  und  Jan  Rubens  1571  auf  einer  seiner  Reisen,  die 
er  zur  Fürstin  machte,  gefangen  genommen  und  auf  die  Festung 
Dillenburg  in  Haft  gebracht.  Schwach  und  wankelmüthig  er- 
scheint uns  der  Charakter  des  Mannes;  Hess  er  sich  doch  durch 
elende  Todesfurcht  verleiten,  in  der  Untersuchung  die  ganze 
Schuld  auf  die  Fürstin  abzuwälzen,  die  ihm  aufmunternd  ent- 
gegengekommen sei.  Diese  schmachvolle  Haltung  war  indess 
vergeblich:  der  Spruch  der  Richter  lautete  auf  Tod  durch  den 
Strang. 

Man  kann  sich  die  Qualen  der  unglücklichen  Frau  Marie 
Rubens  denken,  die  mit  ihren  vier  Kindern  in  Köln  wochen- 
lang auf  die  Rückkehr  und  selbst  auf  Nachrichten  von  ihrem 
Gemahl  harrte.  Schon  mochte  sie  ihn  für  verschollen  und  ver- 
loren glauben,  als  die  Schreckensbotschaft  von  seiner  Schuld, 
Gefangennahme  und  Verurtheilung  mit  einem  Schlage  sie  traf. 
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Unverzüglich  machte  die  hochherzige  Frau  sich  auf,  den  Vater 
ihrer  Kinder  zu  retten.  Mündlich  und  schriftlich  bestürmte  sie 
den  beleidigten  Fürsten  und  die  Seinigen  so  lange  mit  ihren 
ergreifenden  Bitten,  bis  es  ihr  gelang,  den  Gefangenen  vom 
Tode  zu  befreien,  ja  endlich  den  Bann  des  Kerkers  zu  sprengen. 
Den  edlen  Sinn  der  hochherzigen  Frau  lernen  wir  aus  ihren 
veröffentlichten  Briefen  kennen.  „Dein  unwürdiger  Gatte",  so 
hatte  in  richtiger  Selbsterkenntniss  ihr  Gemahl  sich  in  einem 
seiner  Briefe  unterzeichnet.  Mit  engelgleicher  Sanftmuth  be- 
schwört sie  ihn.  an  das  Vergangene  nicht  mehr  zu  denken,  denn 
das  sei  Alles  vergessen! 

Mit  dem  geretteten  Mann  und  den  Kindern  zieht  nun  1573 
Marie  Rubens  nach  dem  kleinen,  damals  nassauischen  Städtchen 
Siegen,  welches  ihnen  als  Aufenthaltsort  angewiesen  war.  Wie 
öde  mögen  in  dem  weltentlegenen  Orte  die  Tage,  Monden  und 
Jahre  dem  an  grosse  Lebensverhältnisse  gewöhnten  Manne  da- 
hingeschlichen  sein.  Es  war  auch  eine  Art  von  Gefängniss, 
nur  versüsst  durch  die  Liebe  der  edlen  Frau  und  durch  den 
Kreis  herziger  Kinder.  Am  29.  Juni  1577  ward  Peter  Paul 
als  sechstes  Kind  seiner  Eltern  geboren,  und  so  fügte  sich's 
durch  die  schicksalvollen  Verhältnisse  seines  Vaters,  dass  einer 
der  grössten  Künstler  aller  Zeiten  fern  von  allen  künstlerischen 
Anregungen  in  dem  weltabgeschiedenen  Thale  des  Siegerlandes 
zur  Welt  kam.  Im  folgenden  Jahre  wird  endlich  der  Familie 
erlaubt,  nach  Köln  zurückzukehren,  und  sie  lassen  sich  in  dem 
Hause  der  Sternengasse  nieder,  welches  jetzt  fälschlich  durch 
eine  Marmortafel  als  Geburtshaus  von  Peter  Paul  Rubens  be- 
zeichnet wird.  Der  Vater  giebt  bald  ein  neues  Zeugniss  von 
seinem  schwankenden  Charakter,  indem  er  in  den  Schooss  der 
katholischen  Kirche  zurückkehrt.  Er  stirbt  1587  und  wird  in 
der  Peterskirche  begraben,  welche  später  durch  das  gewaltige 
Altarblatt  seines  Sohnes  berühmt  werden  sollte.  Im  folgenden 
Jahre  1588  kehrt  Marie  Rubens  mit  ihren  Kindern  nach 
Antwerpen  heim  und  erlangt  sogar  durch  unablässige  Be- 
mühungen, dass  das  confiscirte  Vermögen  ihr  zurückgegeben 
wird. 

Elf  Jahre  war  also  Peter  Paul  alt,  als  er  seiner  Heimat 
zurückgegeben  ward.  Köln  verdankte  er  die  Grundlagen  seiner 
Erziehung,  und  die  Schule  der  Jesuiten  wird  es  gewesen  sein, 
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auf  der  er  die  ersten  Unterweisungen  empfing.  In  Antwerpen 
setzte  er  seine  wissenschaftliche  Ausbildung  bei  den  Vätern 
der  Gesellschaft  Jesu  fort,  die  durch  streng  methodische  Ord- 
nung des  Unterrichts  als  Lehrer  der  Jugend  sich  empfahlen. 
Hier  gewann  der  junge  Rubens,  den  die  Mutter  zu  einer  ge- 
lehrten Laufbahn  bestimmt  hatte,  jene  umfassende  Bildung, 
welche  ihm  später  einen  so  hohen  Rang  in  der  Gesellschaft 
anwies.  Um  ihn  sodann  in  den  Lebensformen  der  höheren 
Stände  heimisch  zu  machen,  wusste  die  sorgsame  Mutter,  nach 
abgeschlossener  Studienzeit,  ihm  eine  Stelle  als  Page  in  dem 
Hause  der  Gräfin  Lalaing,  einer  der  vornehmsten,  reichsten  und 
gebildetsten  Damen  des  Landes,  zu  verschaffen.  Ohne  Frage 
eignete  sich  hier  der  junge  Rubens  die  feinen  Umgangsformen 
an,  welche  ihm  später  im  Verkehr  mit  den  höchsten  Gesell- 
schaftsklassen, mit  den  fürstlichen  Persönlichkeiten  aller  Länder, 
Italiens  und  Spaniens,  Frankreichs,  Englands  und  der  Nieder- 
lande so  sehr  zu  statten  kamen. 

Allein  das  vornehme  Leben  vermochte  den  Genius  in  ihm 
nicht  zu  fesseln.  Die  ihm  eingeborene  künstlerische  Anlage 
regte  sich  und  ein  leidenschaftliches  Verlangen  zog  ihn  immer 
mächtiger  zur  Malerei.  Ungern  gab  die  Mutter  den  Gedanken 
auf,  ihn  in  der  Robe  des  Rechtsgelehrten  zu  sehen;  endlich 
aber  musste  sie  dem  Begehren  des  Lieblings  willfahren,  und 
so  kam  er  zu  einem  geschickten  Landschaftsmaler  Tobias  Ver- 
haecht  in  die  Lehre.  Noch  war  die  Landschaftsmalerei  jener 
Zeit  in  einer  bunten,  stimmungslosen  Anhäufung  massenhafter 
Einzelheiten  befangen.  Mit  den  überreich  gegliederten  Vorder- 
gründen, den  Baumgruppen,  mannigfach  abgestuften  Gebirgs- 
zügen, den  belebten  Mittelgründen  verband  sich  eine  wechsel- 
volle figürliche  Staffage.  Die  Landschaft  hatte  sich  vom  Ge- 
schichtsbilde noch  nicht  zu  befreien  vermocht.  In  Italien  zu 
meist  war  dieser  Typus  ausgebildet  und  besonders  durch 
Roland  Savery  und  David  Vinckebooms,  Johann  Brueghel 
(„Sammt-  oder  Blumenbrueghel")  und  Jodocus  de  Momper  all- 
gemein verbreitet  worden.  Auch  Tobias  Verhaecht  hatte  sich 
in  Italien  umgesehen,  und  durch  eine  Darstellung  des  damals 
beliebten  Themas  vom  Thurmbau  zu  Babel  Bewunderung 
geerntet.  Bilder  dieser  Art  mit  einem  unermesslichen  Ge- 
wimmel von  Figuren  sieht  man  noch  vielfach  in  unseren  Museen. 
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unter  Anderem  ein  überaus  charakteristisches  Gemälde  in  der 
Berliner  Galerie.  Nicht  minder  beliebt  waren  Gegenstände 
wie  die  vier  Jahreszeiten,  die  vier  Elemente,  die  vier  Tages- 
zeiten, welche  auch  Verhaecht  gemalt  hat.  Der  junge 
Rubens  konnte  jedenfalls  bei  seinem  ersten  Meister  die 
soliden  technischen  Grundlagen  und  eine  gewisse  Gewandt- 
heit in  Darstellung  landschaftlicher  Gründe  mit  menschlicher 
und  thierischer  Staffage  sich  zu  eigen  machen.  Bald  jedoch 
ging  er  in  die  Werkstatt  des  Adam  van  Noort  über,  bei 
welchem  er  vier  Jahre  blieb.  Dies  war  ein  etwas  derber,  aber 
handfertiger  Künstler,  der  das  Technische  der  Malerei  und 
namentlich  die  Farbengebung  tüchtig  verstand.  Er  muss  als 
Lehrer  einen  besonderen  Ruf  gehabt  haben,  denn  unter  vielen 
Anderen  waren  Jacob  Jordaens  und  Hendrick  van  Baien  seine 
Schüler.  Zusagender  mochte  es  indess  dem  fein  gebildeten 
jungen  Rubens  sein,  als  er  endlich  in  die  Werkstatt  des  Otto 
van  Veen  (Venius)  eintrat,  der  damals  einer  der  berühmtesten 
Künstler  der  Niederlande  war  und  in  hohem  Ansehen  bei  den 
Beherrschern  des  Landes  stand. 

Es  ist  in  aller  Entwickelung  naturgemäss,  dass  die  Vor- 
läufer von  den  grossen  siegreichen  Nachfolgern  verdunkelt 
werden.  Um  aber  die  Stellung  des  Octavius  van  Veen  richtig 
aufzufassen,  bedarf  es  eines  kurzen  Rückblicks  über  die  Ge- 
schichte der  flandrischen  Malerei.  Wundergleich  erhebt  sich 
im  Anfang  des  15.  Jahrhunderts  in  den  Brüdern  van  Eyck  die 
Malerei  der  Niederlande  zu  einer  Blüthe,  deren  Voraussetzungen, 
deren  erste  Keime  sich  jeder  Nachforschung  entziehen.  Tiefes 
Studium  der  Natur,  zwingende  Macht  des  Realismus,  nie  ge- 
ahnte Leuchtkraft  und  Harmonie  der  Farben,  für  welche  die 
Erfindung  oder  vielmehr  die  Vervollkommnung  der  Oelmalerei 
entscheidend  war,  geben  den  Werken  jener  Meister  eine  sieg- 
reiche Gewalt,  welche  selbst  Italien  zur  Nacheiferung  zwang. 
Wie  ein  neuer  Lenz  in  voller  Blüthenpracht  gemahnen  uns 
noch  jetzt  ihre  Werke,  deren  Leuchtkraft  selbst  vier  Jahr- 
hunderte nicht  zu  trüben  vermochten.  In  Hubert  van  Eyck 
verbindet  sich  mit  dem  neuen  Realismus  der  Form  die  mystische 
Tiefe  mittelalterlicher  Anschauung.  Wie  ein  Epos,  wie  eine 
divina  Commedia  gemahnt  uns  sein  Genter  Altar  mit  der  An- 
betung des  Lammes  (S.  Bavo  zu  Gent  und  Museum  zu  Berlin). 

W.  I.übkr.  Kunstworke  und  Künstirr.  27 
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Durch  ein  ganzes  Jahrhundert  von  1420  etwa  bis  1520,  dauert 
in  unverminderter  Kraft  durch  mehrere  Generationen  die  Blüthe 
dieser  ächt  nationalen  Kunst.  Huberts  jüngerer  Bruder  Jan 
van  Eyck  mit  seinen  idyllischen  Madonnenbildern,  Rogier  van 
der  Weyden  mit  seinen  leidenschaftlich  bewegten  dramatischen 
Scenen  der  Passion,  Hans  Memling,  der  liebenswürdige  Lyriker 
der  Schule,  und  endlich  Quentin  Massys,  in  welchem  sich  die 
Energie  Rogiers  und  die  Zartheit  Memlings  zu  vermählen 
scheinen,  bezeichnen  die  einzelnen  Stadien  im  Entwickelungs- 
gang  dieser  Schule;  Allen  aber  gemeinsam  ist  nicht  blos  die 
Schönheit  einer  harmonischen  Farbengebung,  sondern  auch, 
was  sie  mit  den  übrigen  Meistern  des  Nordens,  besonders 
unserem  grössten,  Albrecht  Dürer,  theilen,  die  ungeschminkte 
treue  und  scharfe  Auffassung  des  wirklichen  Lebens,  dessen 
Gestalten  sie  oft  mit  der  ganzen  ungemilderten  Herbigkeit  des 
Realismus  wiedergeben.  Für  sie  giebt  es  keine  geläuterte 
ideale  Form,  keinen  Schönheitscanon;  indem  sie  die  heiligen 
Geschichten  in  den  Charakteren  und  den  Culturformen  ihrer 
Zeit  darstellen,  streifen  sie  ihnen  das  Göttliche,  Ueberirdische 
ab,  setzen  dafür  aber  das  Menschliche  in  sein  volles  Recht  ein. 
So  wirken  sie  ähnlich  erschütternd  auf  ihre  Zeit,  wie  die  vor 
allem  Volke  aufgeführten  Passionsspiele. 

Inzwischen  hatte  in  Italien  der  moderne  Realismus  eine 
andere  Entwickelung  genommen.  Begünstigt  von  einem  milderen 
Himmel,  unter  den  Anschauungen  eines  schöneren  Menschen- 
schlages, einer  feineren  Sitte  und  höher  entwickelten  Cultur. 
vor  Allem  aber  unter  dem  läuternden  Einfluss  des  klassischen 
Alterthums  und  seiner  reinsten  Schöpfungen,  hatte  sich  die 
Malerei  dort  zu  klassischer  Vollendung  emporgeschwungen. 
War  im  Norden  das  germanische  Ideal  die  unerschöpflich  reiche 
Welt  des  Individuellen  und  Charakteristischen,  so  strebte  Italien 
nach  dem  Reiz  vollkommener  Schönheit.  In  den  Schöpfungen 
seiner  grössten  Meister  strahlt  uns  eine  ideal  geläuterte  Form, 
durchhaucht  von  der  Schönheit  griechischer  Meisterwerke,  ent- 
gegen. 

In  der  Entwickelung  der  Menschheit  beobachten  wir  einen 
steten  Wechsel  im  Hinüber-  und  Herüberfluthen  beherrschender 
Strömungen.  Hatte  die  flandrische  Malerei  im  15.  Jahrhundert 
auf  Italien  eine  Zeitlang  bestimmend  eingewirkt,  bis  dort  der 
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eigene  Genius,  befruchtet  durch  die  fremden  Einflüsse,  sich 
wieder  emporrang,  so  vollzog  sich  im  1 6.  Jahrhundert  ein  Wider- 
spiel dieser  Bewegung.  So  siegreich  strahlten  die  Gestirne 
eines  Rafael  und  Michelangelo  bis  in  die  nordischen  Nebel 
hinein,  dass  auch  die  Künstler  Flanderns,  von  der  Sehnsucht 
nach  südlicher  Schönheit  ergriffen,  nach  Italien  wanderten,  um 
dort  bald  den  Einflüssen  der  fremden  Kunst  zu  erliegen.  In 
der  Schule  Rafaels,  in  der  Nachahmung  Michelangelos  verloren 
sie  schnell  ihre  heimische  Kunstweise  und  tauschten  dafür  eine 
ihnen  fremdartige  Form  ein,  die  gar  bald  zu  einer  äusserlichen, 
leblosen  Manier  erstarrte.  Kehrten  sie  heim,  diese  Mabuse, 
Bernardin  van  Orley,  Coxcie,  Schoreel  und  wie  sie  alle  heissen, 
so  glaubten  sie  in  der  mehr  plastischen  als  malerischen  Be- 
handlung, in  den  klassischen  Gewandwürfen,  vor  Allem  in  den 
mythologischen  und  antiken  Stoffen  und  der  durch  sie  be- 
dingten freieren  Aufnahme  nackter  Figuren  das  Heil  der  Kunst 
erworben  zu  haben,  und  ihre  Zeitgenossen  rühmten,  dass  sie 
aus  Italien  die  richtige  Art  zu  componiren  und  die  Darstellung 
von  nackten  Figuren  heimgebracht  hätten.  Dass  sie  dabei  die 
ganze  nationale  Kraft  ihrer  eigenen  Schule,  vor  Allem  die 
Harmonie  der  Farbe  eingebüsst  hatten,  erkannte  damals  Nie- 
mand. So  stark  war  der  Strom  der  humanistischen  Bildung, 
so  überwältigend  der  Siegesgang  der  Renaissancecultur,  dass 
ein  halbes  Jahrhundert  lang  diese  Richtung  ungehemmt  sich 
verbreiten  konnte.  Namentlich  in  Meistern  wie  Lambert  Lom- 
bard (Sutermans)  und  Franz  Floris,  den  seine  Zeit  den  nieder- 
ländischen Rafael  nannte,  fand  diese  Kunstweise  weitere  Aus- 
bildung. 

Gewiss  gehören  die  Werke  dieser  Meister  nicht  zum  Er- 
quicklichsten in  unseren  Galerien.  Die  Kühle  einer  mehr 
verstandesmässig  berechnenden  als  phantasievollen  Auffassung, 
die  Aeusserlichkeit  in  der  Nachbildung  einer  fremden,  ent- 
lehnten Form,  dazu  die  harte  Buntheit  der  Färbung  lassen 
diese  Werke  unerfreulich  erscheinen.  Dennoch  sollte  eine 
objective  Geschichtschreibung  endlich  aufhören,  über  jene 
Epoche  ohne  Weiteres  den  Stab  zu  brechen  und  sie  als  ein 
Unglück,  als  eine  allgemeine  Landescalamität  zu  behandeln. 
In  der  That  hatte  die  Eyck'sche  Schule  durch  drei  Generationen 
ihre  Aufgabe  erschöpft,  und  es  war  auf  dem  Boden  jenes  etwas 

-7* 


420 


engen  Realismus  eine  Weiterentwickelung  nicht  mehr  möglich. 
Der  Norden  konnte  sich  des  Einflusses  der  italienischen 
Renaissancebildung  nicht  auf  die  Dauer  entschlagen.  Die 
grossen  geistigen  Güter  der  Menschheit  werden  durch  die 
wetteifernde  Arbeit  Aller  gewonnen.  Bald  fällt  die  Führung 
dem  einen,  bald  dem  anderen  Volke  zu.  Was  jedes  erarbeitet 
hat,  ist  nicht  bestimmt,  sein  ausschliesslicher  Besitz  zu  bleiben, 
sondern  Gemeingut  der  Menschheit  zu  werden.  Wenn  dadurch 
auf  einem  Punkte  ein  scheinbarer  Rückschritt  eintritt,  so  wird 
derselbe  auf  anderen  Punkten  im  grossen  Strom  der  Entwicke- 
lung  aufgewogen.  So  war  es  auch  mit  der  flandrischen  Malerei. 
Wenn  sie  ein  halbes  Jahrhundert  lang  daran  arbeitete,  die 
italienische  Renaissancekunst  bei  sich  einzubürgern,  wenn  eine 
Reihe  von  Talenten  zweiten  und  dritten  Ranges  providentiell 
dazu  bestimmt  schienen,  sich  in  diesem  Process  abzuarbeiten 
und  aufzuopfern,  so  sollte  zur  rechten  Zeit  der  Genius  erstehen, 
der  den  alten  heimischen  Realismus  mit  gewaltiger  Hand  neu 
belebte,  indem  er  ihn  in  das  Läuterungsfeuer  der  gewaltigen 
italienischen  Kunst  brachte,  er  allein  Mannes  genug,  auch  in 
der  Berührung  mit  den  Zaubern  der  südlichen  Kunst  seine  starke 
Manneskraft,  seine  nationale  Gesinnung,  sein  derb  flandrisches 
Empfinden  sich  unversehrt  zu  erhalten.  Das  war  die  Mission 
von  Peter  Paul  Rubens. 

Aber  so  ganz  ohne  Vorgänger,  wie  man  gewöhnlich  es 
darstellt,  war  doch  auch  dieser  grosse  Meister  nicht.  Prüfen 
wir  aufmerksam  die  Bilder  seines  Lehrers  Otto  Venius,  so 
treffen  wir  manche  Keime,  aus  denen  sich  die  grosse  Kunst 
eines  Rubens  wohl  entwickeln  konnte.  Zwar  beherrscht  auch 
ihn  noch  die  italienische  Anschauung,  aber  nicht  mehr  so  aus- 
schliesslich, wie  bei  den  ihm  vorausgegangenen  Künstlern. 
In  den  vier  grossen  Bildern,  welche  das  Museum  von  Ant- 
.  werpen  von  ihm  besitzt,  findet  man  nicht  blos  lebendige  Compo- 
situm, gediegene  Zeichnung  und  Durchführung,  sondern  auch 
ein  harmonisches  Colorit,  welches  dafür  Zeugniss  ablegt,  dass 
der  Künstler  bei  seinem  fünfjährigen  Aufenthalt  in  Italien  sich 
mehr  der  venezianischen  als  der  römischen  Schule  angeschlossen 
hat.  Er  ist  im  Besitz  eines  Helldunkels,  welches  seinen  kräftig 
behandelten  Gemälden  harmonischen  Reiz  verleiht.  Hierin 
sowie  in  manchen  Formen  und  Motiven  sind  Züge  enthalten» 
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welche,  freilich  zu  höchster  Meisterschaft  entwickelt,  bei  Rubens 
wiederkehren.  Man  darf  vielleicht  sagen,  dass  Otto  van  Veen 
sich  zu  seinem  berühmten  Schüler  verhalte  wie  die  Vorläufer 
Shakespeares,  die  Marlow,  Lily,  Greene  u.  A.  zu  ihrem  grossen, 
Alle  verdunkelnden  Nachfolger. 

Die  Zeiten  waren  damals  besonders  günstig  für  die  Ent- 
wickelung  der  Kunst  in  Belgien.  Nach  Philipps  II.  Tode  waren 
unter  seinem  Neffen  Erzherzog  Albrecht  und  seiner  Gemahlin 
Isabella  (seit  1 596 ,  demselben  Jahre ,  in  welchem  Rubens  zu 
Otto  Venius  kam)  für  die  spanischen  Niederlande  bessere  Tage 
angebrochen.  Wenn  auch  die  religiöse  Unduldsamkeit  die 
gleiche  blieb,  so  bethätigte  das  Eürstenpaar  doch  ein  wohl- 
thätiges  Streben,  das  Land  materiell  zu  heben,  Handel  und 
Verkehr  zu  fördern  und  die  schweren  Schläge,  welche  der 
Wohlstand  desselben  in  den  unruhigen  Zeiten  erlitten  hatte,  zu 
heilen.  Wenn  auch  der  Krieg  mit  den  nach  Unabhängigkeit 
strebenden  nördlichen  Provinzen  noch  fortdauerte,  so  erfreute 
sich  das  Land  im  Innern  doch  des  Friedens.  Freilich  war  die 
Bigotterie  des  Erzherzogs  und  seiner  Gemahlin  im  Sinne  jener 
Zeit,  die  unter  der  starken  Strömung  der  Gegenreformation 
stand,  sehr  gross.  Brüssel  besass  schon  zwanzig  Klöster;  sie 
fügten  zwölf  neue  hinzu.  Die  Jesuiten,  welche  ihre  Macht- 
stellung in  der  Kirche  mit  allen  Mitteln  auszudehnen  und  zu 
befestigen  wussten,  brachten  es  in  Belgien  auf  nicht  weniger 
als  dreissig  Professhäuser  und  dreihundert  Collegien.  Aber 
der  Blüthe  der  Kunst  war  diese  starke  religiöse  Bewegung 
nicht  ungünstig.  Zahlreiche  Kirchen  und  Klöster  in  dem  pomp- 
haften Barockstil  jener  Tage  wurden  errichtet  und  mit  allem 
Glanz  eines  siegesgewissen  Cultus  ausgestattet.  Die  üppige 
Decoration  jenes  Stiles,  der  Glanz  der  grossen  Altarbilder  mit 
ihrem  leidenschaftlich  dramatischen  Ausdruck,  die  heftige  Be- 
wegtheit, welche  selbst  auf  die  Werke  der  Plastik  ihr  Pathos 
überträgt,  sind  recht  eigentlich  als  Jesuitenstil  zu  bezeichnen. 
Auch  Otto  Venius  wurde  als  Hofmaler  des  Erzherzogs  für 
geistliche  und  weltliche  Werke  vielfach  beschäftigt.  Es  war 
ein  Mann  nicht  blos  von  gediegener  künstlerischer  Ausbildung, 
sondern  auch  von  humaner  Art  und  feinen  gesellschaftlichen 
Formen,  in  dessen  Umgang  der  junge  Rubens  sich  wohl  fühlen 
musste.    Als  er  drei  Jahre  in  der  Werkstatt  seines  Lehrers 
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gearbeitet  hatte,  durfte  er  1 598,  einundzwanzigjährig,  als  selb- 
ständiger Meister  in  die  St.  Lucasgilde  eintreten.  Was  Rubens 
damals  schon  vermochte,  zeigt  das  Bild  der  Dreieinigkeit, 
welches  aus  der  Karmeliterkirche  in  das  Museum  zu  Antwerpen 
gekommen  ist,  ein  kühnes  Bravourstück  von  kecker  Aus- 
führung in  derben  Formen. 

Seine  Lehrjahre  waren  zu  Ende;  die  Wanderjahre  begannen, 
als  er  am  9.  Mai  des  Jahres  1600  die  Reise  nach  Italien  antrat. 
Otto  Venius  hatte  ihn  vorher  noch  als  seinen  vielversprechen- 
den Schüler  dem  Erzherzog  Albrecht  und  seiner  Gemahlin 
vorgestellt,  die  fortan  ein  warmes  Interesse  an  ihm  nahmen. 
Sein  Weg  führte  ihn  zuerst  nach  Venedig,  dessen  grosse  Meister 
er  mit  Hingebung  studirte.  Mehr  noch  als  Tizian  fesselte  ihn 
der  farbenprächtige  Paul  Veronese,  dessen  heitere  Weltlust 
ihm  innerlich  sympathisch  war.  Aber  auch  die  vornehme  Ein- 
fachheit Tizians,  die  in  dessen  Bildnissen  am  schlagendsten 
hervortritt,  wusste  er  zu  würdigen.  Wie  er  den  Meister  studirt 
hat,  erkennen  wir  jetzt  noch  aus  manchen  Copien  nach  dessen 
Bildern,  so  namentlich  aus  der  schönen  Dame  mit  dem  Fächer 
in  der  Dresdner  Galerie  (Belvedere,  Wien).  Aber  so  selb- 
ständig war  damals  schon  sein  Kunstnaturell  ausgebildet,  dass 
man  nicht  von  einer  sclavischen  Copie,  sondern  von  einer 
freien  Uebertragung  in  den  Rubens'schen  Stil  sprechen  Ynus:>. 
Noch  auffallender  tritt  diese  Selbständigkeit  bei  der  Nach- 
bildung eines  Theils  vom  Triumphzuge  Cäsars  nach  Mantegna 
hervor  (Nationalgalerie,  London).  Der  herbe  plastische  Stil 
des  alten  paduanischen  Meisters  ist  hier  aufs  Geistvollste  in's 
Malerische  umgesetzt. 

In  Venedig,  wie  es  scheint,  lernte  er  den  Herzog  Vincenzo 
Gonzaga  von  Mantua  kennen.  Unverbürgt  freilich  ist  die 
Anecdote,  dass  der  Herzog  ihn  einst  beim  Malen  überrascht 
habe,  Verse  aus  Virgils  Aeneis  recitirend.  Als  er  ihn  darauf 
lateinisch  angeredet,  habe  er  zu  seinem  Erstaunen  vom  Maler 
in  derselben  Sprache  fliessende  Entgegnung  erhalten.  In  der 
That  aber  war  Rubens  nicht  blos  im  Lateinischen  völlig  be- 
wandert, sondern  er  verstand  ausser  seiner  flandrischen  Mutter- 
sprache das  Deutsche,  Französische,  Englische,  Spanische  und 
Italienische.  Ueberhaupt  war  er  ein  Mann  von  seltenem  Um- 
fang wissenschaftlicher  Bildung,  ja  von  klassischer  Gelehrsam- 
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keit,  von  bezauberndem  Reiz  der  Unterhaltung  und  einer 
persönlichen  Anmuth  im  Auftreten  und  im  Verkehr,  dass  er 
beim  ersten  Eindruck  für  sich  einnahm  und  bei  näherer  Be- 
kanntschaft fesselte.  Wahrscheinlich  war  es  eine  Einladung 
des  Herzogs,  die  ihn  noch  in  demselben  Jahre  an  den  kunst- 
liebenden  Hof  von  Mantua  führte.  Der  Herzog  liebte  nicht 
blos  weltlichen  Glanz,  sondern  war  ein  Freund  der  Poesie,  der 
Wissenschaften  und  Künste;  mit  Galilei  stand  er  im  Brief- 
wechsel, den  unglücklichen  Tasso  hatte  er  aus  dem  Gefangniss 
befreit.  Rubens  zog  er  noch  im  Laufe  desselben  Jahres  in 
seine  Dienste,  doch  scheint  er  ihn  mehr  zu  Copien  als  zu  selb- 
ständigen Arbeiten  verwendet  zu  haben.  Die  damals  an  Meister- 
werken überreiche  Galerie  zu  Mantua  bot  dem  jungen  flan- 
drischen Maler  reiche  Gelegenheiten  zu  Studien.  Wie  ihn 
Mantegnas  Arbeiten  zur  Nachbildung  reizten,  haben  wir  schon 
gesehen.  Innerlich  zusagender  waren  ihm  aber  jedenfalls  die 
gewaltigen  Fresken  Giulio  Romanos,  besonders  die  im  Giganten- 
saal des  Palazzo  del  Te,  wo  etwas  von  dem  zügellosen  Ueber- 
muthe  schäumt,  der  auch  in  Rubens  Natur  lag. 

Im  Sommer  des  folgenden  Jahres  begab  sich  Rubens  mit 
Empfehlungen  des  Herzogs  an  den  Cardinal  Montalto  nach  Rom. 
Hier  tritt  nun  der  Gegensatz  des  jungen  24jährigen  Meisters 
zu  seinen  Vorgängern  schlagend  hervor.  Hatten  jene  ihre 
Eigenart  rasch  in  der  Berührung  mit  der  römischen  Kunst  ein- 
gebüsst,  so  sehen  wir  Rubens  als  gefestigten,  in  sich  abge- 
schlossenen Charakter  den  fremdartigsten  Einflüssen  gegenüber 
sich  behaupten.  Damals  gerade  war  das  künstlerische  Leben 
Roms  in  heftiger  Gährung.  Neben  die  abgelebte  Kunst  der 
Manieristen  stellte  sich  in  den  Eklektikern  das  Streben  nach 
einer  Läuterung  des  Stils,  während  die  Naturalisten,  Caravaggio 
an  der  Spitze,  durch  derbe  Auffassung  der  Wirklichkeit  neue 
Wege  einschlugen.  Rubens  eigene  Natur  neigte  sich  am 
meisten  den  letzteren  zu,  ohne  jedoch  sich  ihnen  unbedingt  an- 
zuschliessen.  Mit  freiem  Blick  über  den  Parteien  stehend 
nahm  er  alles  Förderliche  in  sich  auf.  Nicht  blos  die  grossen 
Schöpfungen  Rafaels  und  des  ihm  vielfach  verwandten  Michel- 
angelo verarbeitete  er  in  sich,  sondern  auch  den  Meisterwerken 
der  Antike  wusste  sein  klassisch  gebildeter  Geist  gerecht  zu 
werden.    Wir  besitzen  werthvolle  Aeusserungen  von  ihm  über 
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die  Bedeutung  der  antiken  Kunst  und  über  den  Werth  ihres 
Studiums  für  den  Maler.  Später  wusste  er  selbst  eine  Anzahl 
antiker  Sculpturen  in  seinen  Besitz  zu  bringen,  wie  er  denn 
auch  treffliche  geschnittene  Steine  sammelte  und  selbst  eine 
Publication  antiker  Denkmäler  beabsichtigte. 

Mitten  unter  diesen  Studien  traf  ihn  ein  Auftrag  Erzherzog 
Albrechts,  dessen  Interesse  für  den  jungen  Meister  auch  in  der 
Ferne  nicht  erkaltet  war.  Es  galt  einen  Flügelalter  für  Sta. 
Croce  in  Gerusalemme  zu  Rom:  die  heilige  Helena,  das  Kreuz 
umarmend,  die  Doroenkrönung  und  die  Kreuzigung  Christi. 
Die  Bilder  sind  später  nach  Petersburg  verkauft  worden;  von 
ihrer  Beschaffenheit  wissen  wir  nichts,  aber  die  rasche  Sicher- 
heit, die  schon  damals  Rubens  erlangt  hatte,  wird  uns  durch 
die  Nachricht  verbürgt,  dass  er  das  Hauptbild  in  vierzehn  Tagen 
vollendet  habe.  Im  Frühjahr  1602  kehrte  er  nach  Mantua 
zurück,  und  im  folgenden  Jahre  sandte  der  Herzog  ihn  mit 
Geschenken  an  den  königlichen  Hof  nach  Spanien.  Sicher  war 
es  mehr  die  weltmännische  Bildung  und  Gewandtheit  als  die 
künstlerische  Bedeutung,  welche  ihm  diesen  Auftrag  verschaffte, 
denn  wie  man  den  Herzog  auch  entschuldigen  mag,  soviel  steht 
fest,  dass  er  die  künstlerische  Grösse  des  jungen  flandrischen 
Meisters  nicht  zu  erkennen  vermochte;  verwandte  er  ihn  doch 
vorzugsweise  für  Copien,  während  ein  Pourbus  der  bevorzugte 
Portraitmaler  des  Hofes  war.  Wie  man  früher  es  liebte, 
Rubens  schon  in  seiner  italienischen  Zeit  im  Glänze  des  welt- 
berühmten Meisters  zu  schildern,  so  wurde  auch  die  spanische 
Reise  wie  ein  wahrer  Triumphzug  für  ihn  dargestellt.  Nichts 
weniger  als  dieses,  war  sie  vielmehr  eine  Kette  von  wider- 
wärtigen Ereignissen,  sowohl  zu  Wasser  wie  zu  Lande.  Als 
der  Abgesandte  nach  vielen  Fährlichkeiten  in  Alicante  gelandet 
war  und  mit  seinen  Geschenken,  den  Karossen,  Pferden  und 
Bildern  nach  mühevoller  Reise  unter  unaufhörlichen  Regen- 
güssen den  Hof  in  Valladolid  erreichte,  waren  die  Gemälde, 
meistens  Copien  untergeordneter  Art,  so  beschädigt,  dass  Rubens 
sie  herzustellen  und  zu  übermalen  gezwungen  war.  Wohl  wurde 
es  ihm  gestattet,  den  allmächtigen  Herzog  von  Lerma  zu  Pferde 
zu  malen  und  im  Auftrage  seines  Herrn  einige  weibliche  Schön- 
heiten zu  portraitiren,  aber  von  einer  besonders  auszeichnenden 
Behandlung  am  spanischen  Hofe  erfahren  wir  nichts.    Mit  Recht 
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beschwerte  er  sich  darüber,  nicht  einmal  dem  Könige  vorge- 
stellt worden  zu  sein.  Als  Rubens  1604  nach  Mantua  zurück- 
gekehrt war,  erhielt  er  endlich  vom  Herzog  den  Auftrag  zu 
einem  Flügelaltar  für  die  Kirche  der  Jesuiten,  der  indess  bis 
auf  einen  geringen  Rest  untergegangen  ist.  Gegen  Ausgang 
des  Jahres  1605  durfte  er  abermals  nach  Rom  gehen,  wo  er 
im  Auftrage  des  Cardinais  Borghese  ein  Altarbild  für  Sta.  Maria 
in  Vallicella  malte.  Als  dann  Gonzaga  einen  Ausflug  nach 
Genua  machte,  hatte  er  sich  dorthin  zu  seinem  Herrn  zu  ver- 
fügen. Während  dieser  mit  glänzenden  Festlichkeiten  gefeiert 
wurde,  fesselten  Rubens  die  grossartigen  Anlagen  der  genue- 
sischen Paläste.  Die  malerische  Schönheit  derselben,  die 
prächtigen  Durchblicke  ihrer  Vestibüle  und  grandiosen  Treppen- 
hallen reizten  ihn  zu  Aufnahmen,  welche  er  später  in  einem 
Kupferstichwerk  veröffentlichte.  Denn  in  der  Vielseitigkeit 
seiner  Anlagen  fehlte  auch  die  Begabung  des  Architekten  nicht, 
die  er  nachmals  beim  Bau  der  Jesuitenkirche  in  Antwerpen 
glänzend  bethätigen  sollte.  In  einer  Zeit,  wo  die  Architektur 
im  höchsten  Grade  malerisch  geworden  war,  lag  es  näher  als 
je,  dass  ein  grosser  Maler  auch  ein  bedeutender  Architekt  sein 
konnte. 

Von  Rom  aus  hatte  Rubens  sich  auch  nach  Florenz  be- 
geben, wo  er  für  den  Grossherzog  mehrere  mythologische  Bilder 
malte,  von  welchen  die  drei  Grazien  sich  noch  in  der  Galerie 
der  Uffizien  befinden.  Ebenso  besuchte  er  Bologna,  dessen 
Schule  damals  durch  die  Carracci  einen  bedeutenden  Auf- 
schwung nahm.  Wie  offen  er  den  verschiedensten  Eindrücken 
sich  hingab,  welche  Vielseitigkeit  und  Beweglichkeit  in  der 
Anschauung  und  Würdigung  der  Kunstwerke  ihm  eigen  war, 
erkennt  man  weiterhin  daraus,  dass  er  in  Mailand  dem  Abend- 
mahl Lionardos  eingehende  Studien  widmete  und  eine  Zeich- 
nung davon  entwarf,  welche  Soutman  später  im  Stich  verviel- 
fältigte. In  Genua  malte  er  mehrere  Portraits  und  für  die 
Kirche  der  Jesuiten  ein  grosses  Bild  des  heiligen  Ignatius  als 
Wunderthäter,  welches  er  aber  erst  später  in  Antwerpen  voll- 
endete. Zum  dritten  Mal  ging  er  sodann  1608  zu  Anfang  des 
Jahres  nach  Rom,  um  an  das  Altarbild  für  die  Vallicella  die 
letzte  Hand  zu  legen.  Bei  der  Aufstellung  des  Bildes  zeigte 
sich  das  Licht  so  ungünstig,  dass  Rubens  sich  veranlasst  sah, 
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es  auf  Stein  zu  copiren.  Das  Original  bot  er  dem  Herzog  an, 
der  es  indess  ablehnte,  den  Künstler  dagegen  beauftragte,  ein 
Bild  von  dem  Manieristen  Pomeranzio  um  jeden  Preis  zu  kaufen. 
Schon  vorher  hatte  Erzherzog  Albrecht  brieflich  um  Urlaub  für 
Rubens  nachgesucht,  damit  derselbe  heimkehren  und  seine  An- 
gelegenheiten regeln  könne.  Aber  obwohl  Gonzaga  den  vollen 
Werth  des  genialen  Künstlers  schwerlich  erkannte,  wollte  er 
ihn  doch  nicht  ziehen  lassen,  weil  er  fürchten  mochte,  ihn  für 
immer  entbehren  zu  müssen.  Für  die  Bescheidenheit  und  den 
edlen  Sinn  des  Künstlers  aber  spricht  es,  dass  er  seinem  Herrn 
ergeben  war,  in  der  keineswegs  glänzenden  Stellung  acht  Jahre 
lang  ausharrte  und  auch  später  mit  Dankbarkeit  seines  Ver- 
hältnisses zu  Gonzaga  gedachte.  Wohl  mochte  etwas  von  dem 
hochherzigen  Duldergeist  seiner  Mutter  auf  ihn  übergegangen 
sein,  der  ihn  bewog,  ruhig  auszuharren,  wenn  auch  sein  Genius 
ihm  sagen  musste,  dass  er  zu  Höherem  berufen  sei.  Da  traf 
ihn  am  26.  October  die  Nachricht  von  der  schweren  Erkrankung 
der  geliebten  Mutter.  Ohne  den  auf  Reisen  abwesenden  Herzog 
um  Urlaub  zu  bitten,  brach  er  sofort  auf  und  setzte  zu  Pferde 
unaufhaltsam  die  Reise  nach  der  Heimat  fort.  Aber  als  er 
in  Antwerpen  eintraf,  fand  er  die  Mutter  nicht  mehr  am  Leben. 
In  tiefer  Erschütterung  zog  er  sich  in  das  Kloster  St.  Michel 
zurück,  um  sie  in  der  Einsamkeit  zu  betrauern. 

Es  war  ein  entscheidender  Wendepunkt  im  Leben  des 
Meisters.  Acht  Jahre  der  Wanderschaft  lagen  hinter  ihm ;  er  hatte 
die  Welt  nach  allen  Seiten  kennen  gelernt,  fremde  Länder  und 
Völker  studirt,  alles  Herrliche,  was  Italien  und  Spanien  bot, 
sich  angeeignet,  rastlos  an  der  Vertiefung  und  Bereicherung 
seines  Wesens  gearbeitet.  Was  die  Vorzeit  und  die  Mitwelt 
an  Schöpfungen  bot,  hatte  er  in  sich  aufgenommen  und  in  das 
eigene  Fleisch  und  Blut  übergehen  lassen.  Befruchtet  mit  dem 
Geist  der  Antike,  belebt  durch  den  Kampf  der  grossen  Schulen, 
welche  sich  damals  um  die  Herrschaft  der  Malerei  stritten,  war 
er  in  all  diesen  fremden  Einflüssen  doch  er  selbst  geblieben; 
seine  starke  Individualität  und  der  tiefe,  echt  nationale  Zug 
seines  Wesens  waren  unberührt  aus  der  bestrickenden  Macht 
des  Südens  hervorgegangen.  Aber  so  stark  war  der  Reiz, 
welchen  Italien  durch  Natur  und  Kunst  auch  auf  seine  empfäng- 
liche Seele  ausübte,  dass  er,  nachdem  der  erste  Schmerz  um 


Digitized  by  Google 


den  Verlust  der  Mutter  sich  gemildert  hatte,  nach  dem  Süden 
zurückzukehren  beschloss.  Da  trat  Erzherzog  Albrecht  mit 
seiner  Gemahlin  für  die  Heimat  ein,  fest  entschlossen,  ihn  für 
immer  an  das  Vaterland  zu  fesseln.  In  ehrenvollster  Weise 
bei  Hofe  aufgenommen,  konnte  Rubens  dem  Andringen  nicht 
widerstehen,  als  Hofmaler  gegen  ein  Jahrgehalt  von  500  Gulden 
in  die  erzherzoglichen  Dienste  zu  treten.  Am  23.  September  1600 
wurde  die  Anstellung  ausgefertigt;  eine  goldene  Kette  mit  den 
Bildnissen  Albrechts  und  Isabellas  war  ein  weiteres  Zeugniss 
der  fürstlichen  Gunst.  Rubens  aber,  der  in  Italien  auch  die 
Schattenseiten  solcher  Hofstellungen  kennen  gelernt  hatte, 
nahm  diese  Bestallung  nur  mit  der  Bedingung  an,  dass  es  ihm 
vergönnt  sei  anstatt  am  Hofe  zu  Brüssel  in  Antwerpen,  als 
dem  Mittelpunkte  der  flandrischen  Kunst,  zu  leben.  Hierin 
schon  zeigt  sich  der  klare  Verstand,  welcher  Rubens  in  allen 
Lebensverhältnissen  auszeichnete  und  der  Phantasie,  die  in 
ihrer  Einseitigkeit  den  Künstler  so  oft  in  Conflicte  mit  der 
Wirklichkeit  bringt,  ein  schönes  Gleichgewicht  hielt.  Unver- 
züglich schritt  er  dazu,  in  seiner  Vaterstadt  sich  eine  Häuslich- 
keit zu  gründen.  Am  13.  October  1609  vermählte  er  sich  mit 
Isabella  Brandt,  der  Tochter  des  Stadtsecretairs  Jan  Brandt. 
Zuerst  wohnte  er  im  Hause  seines  Schwiegervaters;  dann  aber 
(161 1)  kaufte  er  sich  ein  Haus,  das  er  mit  einem  Aufwand 
von  60  000  Gulden  umbaute  und  selbst  mit  Freskobildern 
schmückte.  Es  stand  in  Verbindung  mit  einem  ausgedehnten 
Garten,  in  welchem  er  einen  Rundbau  nach  Art  des  Pantheon 
aufführen  Hess,  der  ein  centrales  Oberlicht  hatte.  Dies  ward 
das  Museum  für  die  Kunstwerke,  antike  Statuen,  Büsten  und 
Reliefs,  kostbare  Gefasse,  geschnittene  Steine,  Medaillen  und 
Gemälde,  welche  er  in  Italien  zu  sammeln  angefangen  hatte 
und  sein  Leben  lang  mit  erfolgreichem  Sammeleifer  vermehrte. 
In  der  geräumigen  Werkstatt,  die  er  hinzufügte,  drängte  sich's 
bald  von  einer  Schaar  lernbegieriger  Schüler.  Denn  vielleicht 
nie  hat  ein  Meister  einen  mächtigeren  Einfluss  zugleich  als 
Lehrer  geübt.  Schon  im  Jahre  161  1  konnte  Rubens  selbst  be- 
richten, dass  er  des  übergrossen  Andrangs  wegen  mehr  als 
hundert  Schüler  habe  abweisen  müssen. 

In  rastloser  Thätigkeit  begann  nun  für  den  Meister  die 
Epoche  edelster  und  freiester  Schöpferkraft.     Noch  tritt  in 
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seinen  Werken  der  später  sich  immer  breiter  hervordrängende 
Antheil  seiner  Gehülfen  und  Schüler  nicht  zu  Tage.  In  der 
Auffassung  wird  sein  derbes  flandrisches  Naturell,  das  später 
ihn  oft  bis  in's  Unschöne  fortriss,  noch  gezügelt  von  den  Ein- 
flüssen edler  italienischer  Kunst,  die  über  den  Schöpfungen 
dieser  Epoche  wie  ein  verklärender  Hauch,  schweben.  Neben 
der  edlen  maassvollen  Haltung  athmen  aber  diese  Meisterwerke 
eine  Grösse  des  Stils,  eine  Freiheit  und  Kühnheit  der  Behand- 
lung, neben  welcher  alles  Frühere  klein  und  befangen  er- 
scheinen musste.  Seine  Kunst  erhob  sich  riesengross  vor  den 
Augen  der  staunenden  Zeitgenossen,  wie  einst  bei  den  Griechen 
durch  Phidias  der  grosse  freie  Stil  in  die  Plastik  eingeführt 
worden  war.  Ein  kraftvoller  Natursinn,  eine  echt  nationale 
auf  gesundem  Realismus  beruhende  Auffassung  verband  sich 
mit  einer  Grösse  der  Formenbehandlung,  welche  er  aus  der 
italienischen  Kunst  und  der  Antike  geschöpft  hatte.  Dazu  kam 
eine  leuchtende  Klarheit  und  Schönheit  des  Colorits,  die  zu- 
nächst auf  Studien  der  Venezianer,  vor  Allem  aber  auf  seiner 
eigenen  Naturanschauung  beruhte.  Die  thauige  Frische  seiner 
Carnation,  jene  blühenden  Frauengestalten  mit  dem  zarten  Teint 
und  den  derben  Formen,  dem  üppigen  blonden  Haar  und  den 
blauen  oder  braunen  Augen  zeugen  von  der  echt  germanischen 
Art  des  flandrischen  Stammes.  In  der  Farbenbehandlung 
brachte  Rubens  es  zu  einer  geistreichen  Kühnheit  und  Freiheit, 
die  selbst  bei  den  Venezianern  unerhört  war.  Zuerst  ver- 
schmelzt und  vertreibt  er  die  einzelnen  Farbentöne  noch  in 
weicheren  Uebergängen ;  bald  aber  setzt  er  die  einzelnen  Farben 
mit  vollem  Pinsel  unvermittelt  auf  die  Leinwand  und  verbindet 
sie  nur  durch  leichte  Lasuren.  Bewundernswürdig  ist  die  geist- 
reiche Lebendigkeit  und  Raschheit,  mit  welcher  er  oft  alla 
prima  seine  Werke  anlegt  und  sie  dann  durch  Lasuren  voll- 
endet. Vor  der  lebensprühenden  Frische  solcher  Bilder  be- 
greift man  den  staunenden  Ausruf  Guido  Renis:  „Mischt 
dieser  Maler  Blut  unter  seine  Farben?"  Im  Laufe  der  Zeit 
bricht  sich  eine  derbere  Richtung  bei  ihm  Bahn,  die  nicht 
selten  zu  unschönen  Formen,  besonders  zu  übermässig  üppigen 
Frauengestalten  und  übertriebenem  Ausdruck  sich  verirrt.  Das 
sind  Ausflüsse  des  ungezügelten  Kraftgeistes  jener  Barockzeit, 
die  wir  eben  so  wenig  wie  die  Auswüchse  des  ihm  so  vielfach 


Digitized  by  Google 


42Q 


verwandten  Shakespeare  mit  dem  schwächlichen  Maassstab 
unserer  zahmeren  Cultur  messen  dürfen. 

Selten  ist  eine  geradezu  unerschöpfliche  Phantasie  durch 
einen  unermüdlicheren  Fleiss  unterstützt  worden.  Sein  Tagwerk 
war  von  grösster  Regelmässigkeit.  Sehr  früh,  im  Sommer 
schon  um  vier,  erhob  er  sich  vom  Lager,  wohnte  als  frommer 
Katholik  der  ersten  Messe  bei  und  ging  dann  an  die  Arbeit- 
Während  derselben  Hess  er  sich  gern  aus  dem  Plutarch,  Seneca 
oder  anderen  Klassikern  vorlesen,  weil  es  seinem  hochgebildeten 
Geist  Bedürfniss  war,  in  steter  Berührung  mit  dem  Alterthum 
zu  bleiben.  Dazwischen  empfing  er  Besuche  oder  prüfte  die 
Arbeiten  seiner  zahlreichen  Gehülfen  und  Schüler,  denen  er  im 
Laufe  der  Zeit,  da  die  Aufträge  sich  in's  Ungeheure  steigerten, 
einen  immer  grösseren  Antheil  an  der  Ausführung  zuwies.  Eine 
Stunde  vor  dem  Mittagessen  ruhte  er  aus,  indem  er  einen 
Spaziergang  durch  seinen  Garten  machte  oder  seine  Kunstwerke 
betrachtete  und  die  aus  der  ganzen  Welt  an  ihn  einlaufenden  Briefe 
durchging.  Seine  Mahlzeiten  waren  überaus  einfach;  er  liebte 
weder  Delicatessen  noch  Wein  und  Spiel.  Nach  kurzem  massigem 
Genuss  der  Tafel  begab  er  sich  wieder  an  die  Arbeit,  und  gegen 
Abend  machte  er  zur  Erholung  einen  Spazierritt  auf  einem  der 
edlen  Andalusier,  die  er  stets  im  Stalle  hielt.  Abends  ver- 
sammelte sich  in  der  Regel  bei  ihm  ein  Kreis  hochstehender 
Gelehrter,  Staatsmänner  und  Künstler,  die  in  der  Vielseitigkeit 
seines  Wesens  reiche  Anregung  fanden. 

Als  eins  der  ersten  Bilder,  die  er  bald  nach  seiner  Rück- 
kehr malte,  hat  lange  Zeit  der  Flügelaltar  gegolten,  welchen 
er  im  Auftrage  Erzherzog  Albrechts  für  die  Brüderschaft  des 
heiligen  lldefonso  ausführte*).  Auf  dem  Hauptbilde  sieht  man 
die  Madonna  thronend,  wie  sie  dem  heiligen  lldefonso,  von 
vier  weiblichen  Heiligen  umgeben  und  von  Engeln  umschwebt 
erscheint,  um  ihm  ein  prachtvolles  Messgewand  zu  überreichen, 
In  der  feierlichen  Anordnung  erkennt  man  den  Nachklang  der 
grossen  italienischen  Altarwerke.    Das  Ganze,  in  zarten  Duft 

*)  Wir  wissen  jetzt  (durch  Auguste  Gastätt,  les  originis  et  la  ilatc  du  St.  llde- 
fonso de  Rubens,  Besancon  1884),  da«  dies  grossartige  Altarwcrk  erst  162«)  oder 
1030  bestellt  worden  ist;  doch  mag  es  hier  im  Zusammenhange  seinen  Blatz  behalten, 
da  es  bei  völlig  eigenhändiger  Ausführung  immer  noch  die  jugendliche  Frische 
ilcs  Meisters  verräth. 
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gehüllt,  macht  den  Eindruck  einer  Vision.  Auf  den  Flügel- 
bildem  knieen  Albrecht  und  Isabella,  von  ihren  Schutzheiligen 
empfohlen.  Die  Bildnisse  sind  voll  vornehmen  Lebens,  die 
Köpfe  der  Hoiligengestalten  tragen  den  entschiedenen  flandri- 
schen Typus.  Diese  herrlichen  Bilder,  jetzt  im  Belvedere  zu 
Wien,  machten  mit  Recht  den  grössten  Eindruck.  Man  ehrte 
den  Künstler  durch  die  Aufnahme  in  jene  vornehme  Brüder- 
schaft, die  er  dankbar  annahm,  während  er  den  ihm  gebotenen 
Beutel  mit  Pistolen  ablehnte.  Um  dieselbe  Zeit  (1610)  führte 
er  für  die  Kirche  der  heiligen  Walburga  die  jetzt  im  Dom  zu 
Antwerpen  befindliche  Aufrichtung  des  Kreuzes  aus.  In  diesem 
gewaltigen  Werke  betritt  Rubens  zum  ersten  Mal  das  seinem 
innersten  Wesen  entsprechende  Gebiet  dramatischer  Darstellung. 
Die  Wucht  der  physischen  Anstrengung,  mit  welcher  das  Kreuz 
sammt  dem  daran  hängenden  Erlöser  aufgerichtet  wird,  erhält 
an  der  erschütternden  Gruppe  der  ohnmächtigen  Schmerzens- 
mutter und  der  trauernden  Frauen  ihr  volles  Gegengewicht. 
Mit  Werken  dieser  Art  traf  Rubens  in's  Herz  seiner  Zeit. 
Anderthalb  Jahrhunderte  früher  hatte  Rogier  van  der  Weyden 
in  ähnlicher  Gesinnung  durch  ergreifende  Scenen  der  Passion 
seine  Zeitgenossen  zum  Mitgefühl  hingerissen.  Das  germanische 
Yolksgemüth  hat  stets  am  liebsten  sich  an  solchen  Scenen  des 
Leidens  erbaut,  und  in  der  Musik  sollte  später  Sebastian  Bach 
die  gleiche  Mission  erfüllen.  Zu  Rubens  Zeit  kam  diesem 
Streben  der  leidenschaftliche  Drang  der  Gegenreformation  ent- 
gegen, und  die  Führer  der  kirchlichen  Bewegung,  die  Jesuiten, 
wussten  diese  Richtung  der  Kunst,  die  den  leidenschaftlichen 
Instincten  der  Menge  diente,  aufs  Xachdrücklichste  zu  fördern. 
Rubens  steht  in  dieser  Richtung  dem  Caravaggio  am  nächsten, 
während  dieselbe  Zeitstimmung  in  der  spanischen  Malerei  den 
Ausdruck  visionärer  Entzückung  hervorruft. 

Das  Gegenstück  zu  diesem  Bilde  schuf  der  Meister  im 
folgenden  Jahre,  als  er  von  der  Gilde  der  Armbrustschützen 
den  Auftrag  erhielt,  für  ihren  Altar  in  der  Kathedrale  ein  Bild 
zu  malen.  Sie  wollten  nach  alter  Sitte  nur  den  heiligen 
Christopherus  als  ihren  Schutzpatron;  Rubens  malte  ihn  auf 
die  Aussenseite  der  Flügel,  wie  er  das  Christkind  trägt;  auf 
den  inneren  Flügeln  schilderte  er  in  der  Heimsuchung  und  der 
Darstellung  im  Tempel  andere  Momente,  in  denen  das  Christ- 
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kind  getragen  wird.  Das  Mittelbild  aber  zeigt  den  leidenden 
Erlöser,  ebenfalls  von  seinen  Getreuen  getragen,  und  zwar  in 
der  berühmten  Kreuzabnahme.  Auch  hier  hat  der  Künstler 
eins  der  grössten  dramatischen  Meisterwerke  geschaffen.  Jede 
Gestalt  und  jede  Bewegung  bezieht  sich  auf  den  Mittelpunkt 
des  Ganzen,  den  vom  vollen  Licht  übergossenen  Leichnam 
Christi,  der  mit  dem  Bahrtuch  auch  coloristisch  das  Herz  der 
Composition  bildet.  Die  Darstellung  physischer  Anstrengung 
wird  auch  hier  durch  den  Ausdruck  mannigfach  abgestuften 
Seelenausdrucks  aufgewogen.  Für  das  ganze  grossartige  Werk 
erhielt  der  Meister  2500  Gulden  und  ein  Paar  Handschuh  für 
seine  Frau,  welche  auf  8  Gulden  und  10  Sous  zu  stehen  kamen. 

Im  folgenden  Jahre  malte  er  im  Auftrage  des  Erzherzogs 
das  grosse  Bild  der  Anbetung  der  Könige,  welches  sich  jetzt 
im  Louvre  befindet.  Was  für  Paolo  Veronese  die  biblischen 
Gastmäler,  das  war  für  Rubens  dieser  Gegenstand,  den  er 
nicht  weniger  als  zehn  Mal  in  grossen  Altarbildern  immer  neu 
variirt  hat.  Die  Pracht  und  der  Glanz  orientalischer  Fürsten 
mit  ihrem  Gefolge,  der  Gegensatz  der  unscheinbaren  Familie 
mit  ihrem  stillen  Glück,  die  freudige  Aufregung  einer  schau- 
lustig herandrängenden  Menge  war  ein  Thema,  welches  für  den 
reichen  Farbenglanz  seiner  Palette  sich  vorzüglich  eignete. 
Wenn  bei  den  Gastmälern  des  Venezianers  nach  der  Sitte 
des  Südens  eine  vornehme  Gesellschaft  in  geistreichen  Ge- 
sprächen einer  glänzenden  Tafelrunde  geschildert  wird,  so 
ist  es  für  den  Meister  des  germanischen  Nordens  wieder  be- 
zeichnend, dass  all  der  weltliche  Glanz  das  stille  Familienglück 
schlichter  Bürgersleute  zum  Mittelpunkt  hat,  und  dass  ein  neu- 
geborenes Kindlein  die  Seele  des  Ganzen  bildet.  Die  gemüth- 
volle  Herzlichkeit,  mit  welcher  Rubens  dieses  Thema  immer 
wieder  geschildert  hat,  ist  bezeichnend  für  seinen  Charakter. 
Nicht  minder  bezeichnend,  dass  er  so  gern  sich  und  die  Seinen 
uns  in  Bildern  vorgeführt  hat,  welche  denselben  gemüthlichen 
Zug  tragen.  Aus  dieser  Zeit  stammt  das  anziehende  Bild  in 
der  Pinakothek  zu  München,  auf  welchem  wir  den  Meister  mit 
seiner  Gemahlin  in  der  traulichen  Geisblattlaube  seines  Gartens 
sitzen  sehen.  Nicht  minder  werthvoll  ist  das  in  der  Galerie 
Pitti  zu  Florenz  unter  der  seltsamen  Bezeichnung  der  vier 
Philosophen  befindliche  Bild,  auf  welchem  der  Maler  voll  geist- 
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reicher  Lebendigkeit  sich  selbst,  seinen  Bruder  Philipp,  sowie 
die  Gelehrten  Hugo  Grotius  und  Justus  Lipsius  dargestellt  hat. 
Zu  den  bedeutendsten  Werken  dieser  frühen  Zeit  gehören  noch 
die  Fusswaschung  Christi  in  der  Ermitage  zu  Petersburg  und 
die  jetzt  im  Museum  zu  Antwerpen  befindliche  Kreuzigung 
Christi,  bei  welcher  er  auf  die  malerisch  wirksame  Anordnung 
verfiel,  die  drei  Kreuze  in  stark  perspectivischer  Verjüngung 
in  die  Diagonale  des  Bildes  zu  stellen.  Es  ist  eins  der  mäch- 
tigsten und  bedeutendsten  Bilder  des  Meisters,  voll  energischer 
Bewegung  und  tiefen  Ausdrucks,  der  freilich  in  den  rothgeweinten 
Augen  der  Madonna  schon  an  die  Grenze  des  Schönen  geht. 
Auch  der  Flügelaltar  des  heiligen  Thomas  in  derselben  Samm- 
lung mit  den  Bildnissen  des  ihm  befreundeten  Bürgermeisters 
Nikolas  Rockox  und  seiner  Gemahlin  gehört  noch  dieser  frühen 
Zeit  an.  und  zeichnet  sich  durch  edlen,  maassvollen  Ausdruck 
aus.  Rubens  hatte  damals  schon  eine  Freiheit  und  Sicherheit 
der  Behandlung  erreicht,  dass  er  in  unglaublich  kurzer  Zeit  die 
grössten  Meisterwerke  vollendete.  So  führte  er  in  13  Tagen 
jene  Anbetung  der  Könige  für  1300  Gulden  und  in  25  Tagen 
für  2500  Gulden  das  gewaltige  Triptychon  der  Kreuzabnahme 
aus.  Bei  solcher  Art  der  Thätigkeit  durfte  man  es  nicht  für 
unbescheiden  halten,  wenn  er  jeden  Arbeitstag  mit  100  Gulden 
berechnete. 

Aus  dem  Kreise  antiker  Anschauung  gehört  in  diese  Früh- 
zeit die  wundervolle  Amazonenschlacht  der  Pinakothek  zu 
München.  Höchste  Kühnheit  und  Leidenschaftlichkeit,  reichste 
Fülle  dramatischer  Episoden,  leuchtende  Kraft  der  Färbung 
und  ebenso  geistreiche  als  sorgfältige  Ausführung  stempeln  dieses 
Werk  zu  einem  der  vorzüglichsten  des  Meisters.  Wie  aber  im 
Laufe  der  Jahre  eine  derbere  Richtung  oft  selbst  bis  ins  Un- 
schöne bei  ihm  Platz  griff,  zeigt  die  Communion  des  heiligen 
Franziscus  in  der  Akademie  zu  Antwerpen  von  16 ig.  Es  ist 
eine  ins  derb  Flandrische  übersetzte  Umbildung  von  Dome- 
nichinos  Communion  des  heiligen  Hieronymus,  voll  Kraft,  aber 
auch  schon  voll  Uebertreibung.  Der  Künstler  empfing  dafür 
7.50  Gulden,  hatte  also  wahrscheinlich  nur  sieben  und  einen 
halben  Tag  daran  gearbeitet. 

Mit  dem  Beginn  der  zwanziger  Jahre  tritt  mehr  und  mehr 
eine  Umwandlung  des  künstlerischen  Stiles  bei  Rubens  ein. 
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Die  Aufträge  häuften  sich  bei  ihm  in  einer  Weise,  dass  er  nur 
durch  die  unglaubliche  Fruchtbarkeit  seiner  Phantasie,  durch 
die  geniale  Leichtigkeit  seines  Schaffens,  besonders  aber  durch 
die  immer  stärker  herbeigezogene  Mithülfe  seiner  zahlreichen 
Schüler  den  Anforderungen  zu  entsprechen  vermochte.  Der 
Antheil  der  Letzteren  macht  sich  immer  mehr  geltend,  die  Aus- 
führung athmet  nicht  mehr  das  feine  Gefühl  der  früheren  Zek 
sondern  nimmt  einen  mehr  decorativen  Charakter  an,  die  Formen 
werden  derber,  namentlich  die  weiblichen  Gestalten  gar  zu 
üppig,  die  Fmpfindung  lässt  nach  und  greift  nicht  selten  zur 
Uebertreibung  des  Ausdrucks,  das  Colorit  zeigt  schärfere  Gegen- 
sätze, namentlich  kühl  röthliche  Fleischtöne  und  bei  brillanterer 
Wirkung  geringere  Lebenswahrheit.  Dennoch  ist  bis  in  die 
späteste  Zeit  der  Meister  in  einzelnen  Fällen,  wo  es  ihm  darauf 
ankommt,  ganz  auf  der  alten  Höhe,  wie  denn  die  geistreiche 
Lebendigkeit  der  Erfindung  niemals  nachlässt. 

Einer  der  ersten  von  diesen  Massenaufträgen  kam  ihm  von 
den  Jesuiten  zu  Antwerpen,  die  ihre  Kirche  nach  seinen  Plänen 
neu  aufführen  und  mit  nicht  weniger  als  neununddreissig 
grossen  Altarbildern  schmücken  liessen.  Wer  war  mehr  als 
Rubens  dafür  geeignet,  den  Glanz  und  das  dramatisch  Er- 
greifende des  Cultus  wie  es  die  klugen  Väter  der  Gesellschaft 
Jesu  dem  Volke  vorzuführen  liebten,  künstlerisch  zu  gestalten  ? 
Im  Jahre  1621  konnte  die  Kirche  bereits  eingeweiht  werden, 
obwohl  der  Contract  über  die  Ausführung  erst  vom  29.  März 
des  vorhergehenden  Jahres  datirt.  Leider  wurde  der  pracht- 
volle Bau  1718  durch  einen  Blitz  zerstört;  nur  der  Chor  mit 
seinen  beiden  Seitencapellen  und  den  drei  darin  befindlichen 
grossen  Altarbildern  blieb  unversehrt,  und  die  Bilder  gelangten 
in  das  Belvedere  nach  Wien.  Es  ist  die  Himmelfahrt  der 
Maria,  eine  brillante  rauschende  Festscene,  mit  reizenden  Engel- 
schaaren,  wie  der  Pomp  des  Cultus  solche  Scenen  besonders 
damals  liebte.  Sodann  die  beiden  noch  grösseren  Altarbilder 
1 1 7  F.  hoch,  12 1/2  F.  breit)  mit  Wundern  des  heiligen  Ignatius 
von  Loyola  und  des  heiligen  Franz  Xaver.  Das  erstere  nicht 
ohne  eine  gewisse  derbe  Uebertreibung  und  etwas  schwer  in 
der  Farbe,  die  in  derselben  Galerie  vorhandene  Skizze  nicht 
erreichend,  das  andere  aber  von  hoher  malerischer  Schönheit 
und  der  ebendort  befindlichen  Skizze  bedeutend  überlegen.  In 
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edler  Weise  hat  der  grosse  Künstler  hier  verstanden,  die  Klippe 
des  äusserlich  Theatralischen,  die  bei  solchen  Gegenständen  m« 
nahe  liegt,  zu  vermeiden. 

Kaum  war  dies  grosse  Unternehmen  vollendet,  als  Rubens 
durch  Maria  von  Medici,  die  Wittwe  Heinrichs  IV.,  nach  Paris 
berufen  wurde,  um  die  Galerie  des  Luxembourg-Palais  mit  Ge- 
mälden zu  schmücken.  In  2 1  Bildern  sollte  er  Scenen  aus  dem 
Leben  der  Königin,  von  ihrer  Geburt  bis  zu  ihrer  kurz  vorher 
erfolgten  Versöhnung  mit  ihrem  Sohne  ausführen.  Im  Sinm? 
der  Zeit  griff  der  Künstler  dabei  zur  Allegorie  und  verband 
ohne  Weiteres  bie  Götter  des  Olymps  und  allerlei  Personifika- 
tionen mit  den  Gestalten  der  Gegenwart.  Die  Bildung  der 
Barockzeit  nahm  an  solchen  wunderlichen  Vermischungen  keinen 
Anstoss,  und  die  geniale  Kraft  der  Rubens'schen  Phantasie 
wusste  die  sonst  frostige  Allegorie  mit  solcher  Fülle  pulsirenden 
Lebens  auszustatten,  dass  man  sich  kaum  etwas  Prächtigeres  in 
dieser  Art  von  Decoraiion  denken  kann.  Da  aber  die  Königin 
den  Künstler  drängte,  so  dass  schon  im  Mai  1625  die  gewaltige 
Reihe  der  21  Bilder  aufgestellt  werden  konnte,  so  musste  die 
Betheiligung  der  Schüler  eine  besonders  starke  sein.  Trotzdem 
würde  die  decorative  Wirkung  dieses  unvergleichlichen  Ge- 
sammtdenkmals  von  grossem  Zauber  sein,  wenn  man  nicht  das 
Ungeschick  gehabt  hätte  die  Bilder  von  dem  ursprünglichen 
Orte,  für  welchen  sie  bestimmt  waren,  zu  entfernen  und  in  die 
Galerie  des  Louvre  zu  übertragen  und  obendrein  durch  starkes 
Putzen  ihre  malerische  Harmonie  zu  zerstören.  Von  den  durch 
Rubens  vorgelegten  ungemein  geistreichen  Originalskizzen  be- 
finden sich  16  in  der  Pinakothek  zu  München,  3  in  der  Ermitage 
zu  Petersburg.  An  diese  Arbeiten  knüpfte  sich  ein  zweiter 
Auftrag  der  Königin,  das  Leben  ihres  verstorbenen  Gemahls 
in  einer  ähnlichen  Reihenfolge  darzustellen.  Von  diesem  Cyclus, 
welcher  wegen  der  späteren  Verbannung  der  Königin  nicht 
zur  Ausführung  kam,  rühren  die  beiden  Bilder  der  Schlacht 
von  Ivry  und  des  Einzugs  in  Paris  her,  die  man  in  den  Uffizien 
zu  Florenz  sieht.  Eine  Skizze  der  Uebergabe  von  Paris,  ehe- 
mals in  der  Sammlung  Suermondt,  befindet  sich  jetzt  im  Berliner 
Museum. 

In  die  Zeit  des  Pariser  Aufenthalts  fällt  die  Bekanntschaft 
mit  dem  Herzog  von  Buckingham,  dem  Günstlinge  Jacobs  I. 
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und  Karls  I.  Der  Herzog-,  bekanntlich  ein  grosser  Kunstfreund, 
wusste  durch  eifriges  Drängen  den  Meister  zu  bestimmen,  ihm 
seine  bedeutenden  Kunstsammlungen  zu  überlassen.  Dieselben 
waren  in  der  That  von  fürstlicher  Art,  denn  ohne  die  antiken 
Sculpturen,  geschnittene  Steine  und  andere  Kostbarkeiten  zu 
rechnen,  umfasste  sie  nicht  weniger  als  19  Bilder  von  Tizian, 
8  von  Palma  Vecchio,  13  von  Paolo  Veronese,  17  von  Tinto- 
retto,  21  von  den  Bassanos,  endlich  3  von  Rafael,  ebenso 
viele  Lionardos  und  13  von  Rubens  selbst.  Der  Kaufpreis 
betrug  die  für  die  damalige  Zeit  ansehnliche  Summe  von 
100,000  Gulden.  , 

Die  Verhältnisse  des  Meisters  waren  inzwischen  immer 
grossartiger  geworden,  und  sein  Ansehen  in  den  höchsten  Lebens- 
kreisen wuchs  derartig,  dass  er  selbst  für  wichtige  Staatsge- 
schäfte, für  politisch  diplomatische  Verhandlungen  herangezogen 
wurde.  Namentlich  war  es  die  Infantin  Isabella,  seit  dem  Tode 
ihres  Gemahls  1621  die  alleinige  Beherrscherin  der  Niederlande, 
welche  ihn  in  jeder  Weise  auszeichnete  und  sich  seines  Rathes 
auch  in  politischen  Angelegenheiten  bediente.  Zu  gleicher  Zeit 
hatte  Rubens  jedoch  in  seinem  Privatleben  schwere  Verluste 
zu  erleiden.  Zuerst  starb  ihm  sein  treuer  Freund  Jan  Brueghel. 
In  herzlichem  Wohlwollen  nahm  er  sich  der  Kinder  des  Ver- 
storbenen an  und  sorgte  für  sie  als  Vormund.  Noch  schwerer 
traf  ihn  im  folgenden  Jahre  1026  der  Tod  seiner  geliebten 
Frau,  die  ihm  in  einer  siebzehnjährigen  Ehe  zwei  Söhne  ge- 
boren hatte.  In  einem  Briefe  an  den  berühmten  Gelehrten 
Pierre  Dupuy  spricht  sich  der  tiefe  Schmerz  des  Meisters  in 
männlicher  Fassung  ergreifend  aus.  Um  den  schmerzlichen  Ein- 
drücken seiner  Umgebung  und  dem  verödeten  Hause  zu  ent- 
fliehen, unternahm  er  eine  Reise  nach  Holland,  wo  er  die  be- 
deutendsten Maler  aufsuchte.  Als  nun  in  den  nächsten  Jahren 
durch  die  Siege  der  Holländer  unter  dem  Prin/en  Friedrich 
Heinrich  von  Uranien  die  spanischen  Niederlande,  namentlich 
Antwerpen,  in  immer  grössere  Bedrängniss  geriethen,  sandte 
die  Infantin  ihn  zuerst  16 17  nach  Holland,  dann  im  folgenden 
Jahre  an  den  Hof  Philipps  IV.  nach  Madrid,  um  Friedensunter- 
handlungen einzuleiten.  Bei  dem  saumseligen,  indolenten 
Charakter  der  spanischen  Politik  zogen  sich  die  Angelegen- 
heiten so  in  die  Länge,  dass  Rubens'  Aufenthalt  in  Madrid  bis 
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in  das  folgende  Jahr  hinein  währte.  Dem  Künstler  kam  freilich 
diese  Zeit  zu  statten,  da  er  auch  hier  wieder  eine  Reihe  von 
Bildern  schuf,  die  freilich  grösstenteils  nach  seinen  Skizzen 
von  der  Werkstatt  daheim  ausgeführt  wurden.  Wiederholt 
musste  er  auch  den  König  und  die  Königin  portraitiren.  Um 
diese  Zeit  wird  zum  ersten  Mal  eines  Gicht-  und  Fieberanfalles 
gedacht,  die  sich  später  öfter  wiederholen  und  die  letzte 
Lebenszeit  des  Meisters  vielfach  trüben  sollten.  Mit  Ehren- 
bezeugungen überhäuft,  verliess  Rubens  Madrid,  um  in  rascher 
Reise  mit  kurzem  Aufenthalt  in  Paris  zur  Infantin  zu  eilen 
und  ihr  zu  berichten.  Kaum  gewann  er  Zeit,  seine  Familie 
in  Antwerpen  zu  sehen  und  in  seiner  rüstig  fortarbeitenden 
Werkstatt  die  nöthigen  Weisungen  zu  ertheilen,  da  er  unver- 
züglich sich  an  den  englischen  Hof  zu  Karl  I.  begeben  musste. 
Seine  Aufnahme  bei  diesem  kunstsinnigen  König  war  nicht 
minder  ehrenvoll  als  am  spanischen  Hofe.  Damals  entstand 
das  allegorische  Bild  der  Segnungen  des  Friedens,  jetzt  in  der 
Nationalgalerie  zu  London,  das  er  dem  Könige  zum  Geschenk 
machte.  Der  Diplomat  nahm  die  Hülfe  des  Künstlers  in  An- 
spruch, um  den  König  für  den  heiss  ersehnten  Frieden  zu  ge- 
winnen. Im  Auftrag  des  Königs  entwarf  er  sodann  Skizzen 
für  die  Ausmalung  des  von  Inigo  Jones  erbauten  Festsaals  von 
Whitehall,  welche  in  der  beliebten  allegorischen  Weise  den 
Vater  des  Königs,  Jacob  I.,  verherrlichen  sollten.  Für  die  von 
der  Werkstatt  ausgeführten  Deckenbilder  erhielt  er  die  Summe 
von  3000  Pfund.  Auch  acht  Entwürfe  zu  Teppichen,  Scenen 
aus  dem  Leben  des  Achill  darstellend,  entstanden  damals.  Wie 
edel  der  Künstler  immer  noch  auffassen  und  wie  vollkommen 
er  darstellen  konnte,  zeigt  das  Portrait  des  als  Kunstkenner 
berühmten  Grafen  Arundel.  Der  König  schlug  den  Künstler 
selbst  zum  Ritter  und  entliess  ihn  überhäuft  mit  Gunstbezeu- 
gungen. 

Wiederholt  hatte  Rubens  noch  in  den  folgenden  Jahren 
mit  diplomatischen  Sendungen  zu  thun;  aber  eine  adlige  Inso- 
lenz des  von  den  Provinzialstaaten  Belgiens  ernannten  Ge- 
sandten, des  Herzogs  von  Aremberg,  fügte  dem  edlen  Meister 
eine  solche  Kränkung  zu,  dass  er  sich  für  immer  von  den 
Staatsgeschäften  zurückzog.  Ueber  sechs  Jahre  lang  hatte  er 
aus  Liebe  zu  seinem  Lande,  aus  Schmerz  über  dessen  Leiden, 
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den  diplomatischen  Sendungen  mehr  Zeit  gewidmet  als  dem 
Künstler  gut  war.  Ihn  verlangte  mit  Recht  nach  der  Ruhe 
des  Hauses,  nach  der  Arbeit  seiner  Werkstatt.  Nach  vier 
Jahren  einsamen  Wittwerstandes  hatte  sich  der  53jährige  Meister 
mit  der  16  jährigen  Helene  Fourment  (Forman)  vermählt.  Noch 
einmal  ging  ihm  im  Besitz  der  schönen  Frau  ein  volles  häus- 
liches Glück  wieder  auf,  das  er  noch  zehn  Jahre  gemessen 
sollte.  Fünf  Kinder  entsprangen  dieser  neuen  Ehe.  Wenn 
auch  die  letzten  Jahre  öfter  durch  Anfälle  von  Gicht  getrübt 
wurden,  so  war  es  immer  noch  ein  schöner  Nachsommer,  ein 
fruchtbarer  Herbst  dieses  reichgesegneten  Lebens.  Bei  aller 
Massenhaftigkeit  der  Production,  an  der  die  Werkstatt  einen 
immer  überwiegenderen  Antheil  nahm,. gab  es  immer  noch  bis 
in  die  letzten  Jahre  genug  Anlässe,  die  den  Meister  auf  der 
vollen  Höhe  seiner  Schöpferkraft  zeigten. 

In  der  erstaunlichen  Fülle  und  Mannigfaltigkeit  des  Schaffens 
kann  wohl  kein  Künstler  sich  mit  Rubens  messen.  Wenn  man 
die  Zahl  seiner  Werke  auf  weit  über  tausend  angiebt,  so  greift 
man  nicht  zu  hoch.  Vieles  darunter  freilich  ist  Arbeit  der 
Werkstatt;  aber  doch  nur  in  der  Ausführung,  denn  die  Fa- 
hndung gehört  ihm  allein  an.  Was  ihm  bei  der  unglaublichen 
Raschheit  und  Fruchtbarkeit  seines  Schaffens  zu  statten  kam, 
war  nicht  blos  eine  malerische  Phantasie,  wie  sie  so  reich  und 
kühn  kein  Anderer  je  besessen,  sondern  eben  so  sehr  ein  Um- 
fang und  eine  Tiefe  der  Bildung,  ein  zu  Hause  sein  in  der 
antiken  Geschichte,  Sagenwelt  und  Mythologie,  wie  im  christ- 
lichen Legendenkreis ,  wie  es  nur  einem  auf  der  vollen  Höhe 
seiner  Zeit  stehenden  Manne  beschieden  war.  Mit  diesen 
Eigenschaften  verband  er  eine  geradezu  wunderbare  Fülle  und 
Frische  der  Naturanschauung,  so  dass  die  mannigfachsten  Formen, 
Bewegungen,  Ausdrucksmittel  ihm  stets  zu  Gebote  standen. 
Freilich  ergab  sich  daraus  auch  eine  nicht  selten  hervortretende 
Wiederholung  und  Monotonie  gewisser  Köpfe  und  Gestalten 
und  ebenso  bei  rastlos  gesteigertem  Schaffen  eine  Neigung  zu 
Uebertreibungen  aller  Art  in  den  Formen,  besonders  den  unge- 
heuren Fleischmassen  der  weiblichen  Körper.  Aber  er  stand 
damit  unter  dem  Einfluss  jener  derben  naturstrotzenden  Zeit, 
deren  Aeusserungen  wir  ebenso  in  seinem  grossen  Zeitgenossen 
Shakespeare  empfinden.     Nur  dass  dergleichen  beim  Maler 
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störender,  ja  widerwärtiger,  weil  handgreiflicher  auftritt,  als 
beim  Dichter.  Ueber  alles  dieses  aber  werden  wir  immer 
wieder  hinweggehoben  durch  die  ungeheure  Gewalt  des  Lebens, 
welche  in  ungedämmten  Strömen  von  Kraft  und  Gluth  aus 
dem  titanischen  Geschlecht,  das  er  geschaffen,  hervorbricht. 
Das  Leben  selbst  um  jeden  Preis,  auch  um  den  der  Schönheit, 
des  edlen  Masses,  ist  Inhalt  und  Ziel  seiner  ganzen  Kunst. 
Um  dies  im  Einzelnen  darzuthun,  mag  ein  rascher  Umblick 
genügen. 

Nie  hat  ein  Künstler  in  universellerer  Weise  die  ganze 
Welt  der  Erscheinungen  beherrscht  als  Rubens.  Kr  repräsentirt 
nicht  blos  die  Gesammtkunst  seiner  Zeit,  sondern  er  enthält 
vorgreifend  die  ganze  spätere  Entwickelung  der  niederländischen 
Kunst.  Dass  er  im  Kirchenbilde  und  in  der  religiösen  Malerei 
sowohl  den  Scenen  feierlicher  Repräsentation,  als  auch  den 
leidenschaftlichen  Darstellungen  jeder  Art  gewachsen  ist,  sahen 
wir  schon.  Will  man  sich  klar  machen,  was  die  Zeit  damals 
verlangte  und  was  besonders  die  jesuitische  Praxis  für  den 
Cultus  vorschrieb,  so  kommen  zunächst  die  Darstellungen  der 
Himmelfahrt  Mariä  in  Betracht.  Es  ist  der  Rausch  der  Ekstase, 
nicht  so  erdvergessen  wie  bei  Murillo,  sondern  derber  und 
weltlicher,  aber  von  um  so  glänzenderer  Pracht.  Die  Chöre 
lieblicher  Engel,  welche  die  Madonna  umschweben  und  empor- 
tragen, sind  von  jener  entzückenden  Schönheit,  mit  welcher 
Rubens  die  Kinderwelt  darstellte.  Nicht  weniger  als  zehn 
grosse  Bilder  dieses  Gegenstandes  kennen  wir,  unter  denen 
das  Bild  im  Belvedere  zu  Wien  und  das  auf  dem  Hochaltar 
des  Doms  zu  Antwerpen  die  vorzüglichsten  sind.  Eine  ganze 
Reihe  grosser  Altarbilder  behandelt  das  damals  mehr  als  je 
beliebte  Thema  des  Jüngsten  Gerichtes  und  des  Sturzes  der 
bösen  Engel.  Das  berühmteste  dieser  Bilder,  das  colossale 
Jüngste  Gericht  in  der  Pinakothek  zu  München,  für  die  Jesuiten- 
kirche von  Neuburg  gemalt,  zeigt  den  Künstler  von  jener  derb 
sinnlichen  Seite,  welche  nicht  selten  seine  Kirchenbilder  für 
unsere  Empfindung  stark  beeinträchtigt.  Man  muss  sich  frei- 
lich dabei  immer  gegenwärtig  halten,  dass  jene  üppige  Barock- 
zeit mehr  verlangte  als  wir  bei  religiösen  Darstellungen  zu 
ertragen  vermögen.  Die  Renaissance  hatte  in  der  ganzen 
katholischen  Welt  jene  naive;  Verschmelzung  von  heidnischem 
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Naturalismus  und  Christenthum  zur  Herrschaft  gebracht,  unter 
welcher  die  unserem  Gemüthe  zum  Bedürfniss  gewordene,  durch 
die  Reformation  vollzogene  strenge  .Scheidung  des  Heiligen 
vom  Profanen  gar  nicht  Platz  griff.  Schon  bei  Correggio, 
diesem  modernsten  Meister  der  Renaissance,  ist  eine  solche 
Vermischung  stark  zu  spüren,  seine  Madonnen  lächeln  fast 
eben  so  kokett,  wie  seine  Danae  und  Leda.  Kein  Wunder, 
wenn  diese  Richtung  sich  unter  der  Herrschaft  des  flandrischen 
Naturalismus  noch  verstärkte.  Es  ist  daher  auch  in  solchen 
Darstellungen  von  Rubens  das  Kraftstrotzende  sinnlich  derber 
Naturen  fast  ausschliesslich  das  Dominirende.  In  der  gewaltigen 
Kühnheit  und  Leichtigkeit,  mit  der  er  alle  diese  empor- 
strebenden oder  herabstürzenden  Figuren  auf  die  Leinwand 
wirft,  ist  unverkennbar  eine  Verwandtschaft  mit  Michelangelos 
Jüngstem  Gericht.  Die  Gestalten  des  Flamländers  sind  Nach- 
kommen der  Titanen  des  grossen  Florentiners;  aber  sie  sind 
im  Wohlleben  üppig  geworden,  und  was  dort  Knochen,  Nerv 
und  Muskel  war,  ist  hier  zu  fetten  Fleischmassen  gewuchert. 
Dass  die  coloristische  Wirkung  dieser  grossen  Prunkstücke 
eine  wunderbar  schlagende  ist,  versteht  sich  von  selbst.  In 
derselben  Galerie  sind  noch  mehrere  andere  grosse  Dar- 
stellungen ähnlicher  Art,  dem  Jüngsten  Gericht  in  Erfindung 
und  Durchbildung  überlegen.  So  besonders  das  kleinere  Jüngste 
Gericht;  der  grosse  Sturz  der  Engel;  das  mächtige  Bild  aus 
der  Apokalypse,  das  den  Erzengel  Michael  im  Kampf  mit  dem 
.siebenköpfigen  Drachen  schildert,  während  die  unbefleckte 
Jungfrau  der  Schlange  den  Kopf  zertritt,  ehemals  im  Dom  zu 
Freising;  endlich  ein  wiederum  kleineres  Bild,  das  die  Seligen 
vor  dem  über  Wolken  auf  dem  Regenbogen  thronenden  Er- 
löser darstellt.  Zu  den  Meisterwerken  dramatischer  Compo- 
sition  gehört  in  derselben  Sammlung  Simsons  Gefangennahmt: 
durch  die  Philister,  in  glänzendem  Effect  eines  grell  einfallen- 
den Fackellichts  meisterlich  durchgeführt  Der  Kindermord 
ebendort  zeigt,  wie  die  Phantasie  des  Künstlers  auch  vor  dem 
Entsetzlichsten  nicht  zurückbebt.  Wie  Megären  kratzen  und 
krallen  sich  die  unglücklichen  Mütter  in  die  Mörder  ein  und 
suchen  selbst  durch  Beissen  sich  ihrer  zu  erwehren.  Noch 
grausiger  ist  es,  wenn  auf  dem  für  die  Jesuitenkirche  in  Gent 
gemalten  Altarbilde  der  Marter  des  heiligen  Lievin  die  dem 
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Heiligen  ausgerissene  Zunge  einem  Hunde  hingehalten  wird, 
der  danach  schnappt.  Auch  in  Darstellungen  aus  dem  antiken 
Mythos  überlässt  Rubens  sich  zuweilen  diesem  Hange  nach 
dem  Entsetzlichen;  so  im  Museum  zu  Madrid  bei  dem  Saturn, 
der  eben  in  eins  seiner  Kinder  hineinbeisst;  oder  bei  dem  Bilde 
des  Tereus,  welchem  durch  Prokne  und  Philomele  der  Kopf 
seines  von  ihm  verzehrten  Kindes  vorgehalten  wird. 

Im  Uebrigen  war  es  die  Poesie  des  Naturlebens,  das 
Walten  einer  freien  Sinnlichkeit  in  Schönheit  und  Kraft,  was 
Rubens  zu  Stoffen  aus  dem  klassischen  Alterthum  hinzog. 
Hier  ist  er  mit  vollem  Bewusstsein  der  Meister  der  Renaissance, 
der  ihren  ganzen  Lebensgehalt  in  sich  aufgenommen  hat.  An 
solche  Werke  dürfen  wir  wieder  nicht  mit  dem  Maassstab 
unserer  ungleich  reineren  und  tieferen  Auffassung  des  Alter- 
thums herantreten.  Seine  Römer  und  Griechen  sind  nichts 
anderes  als  flandrische  Menschen  in  antikisirendem  Costüm,  so 
gut  wie  in  Shakespeares  antiken  Stücken,  nur  die  Engländer 
seiner  Zeit  auftreten.  Aber  welche  Lebensfülle,  welch  freie 
Sicherheit  und  Kraft  strömt  uns  überall  entgegen.  Und  auch 
hier  geht  er  am  liebsten  dramatisch  bewegten  Scenen  nach. 
Solcher  Art  ist  das  vorzügliche  Bild  der  Münchener  Pinakothek, 
welches  den  Raub  der  Töchter  des  Leukippos  durch  Kastor 
und  Pollux.  darstellt.  Mit  packender  Gewalt  weiss  er  uns  den 
Kampf  dieses  heroischen  Geschlechtes  vor  Augen  zu  bringen, 
so  dass  wir  fast  athemlos  auf  den  Ausgang  gespannt  sind. 
Aehnliche  Accorde  schlägt  er  in  Scenen  an,  wie  dem  Raub 
der  Proserpina  im  Museum  zu  Madrid,  der  Jagd  des  kalydonischen 
Ebers  im  Belvedere  zu  Wien  u.  a.  Voll  ruhiger  Anmuth  sind 
andere  Bilder,  wie  Perseus  und  Andromeda  in  Madrid  und  in 
der  Ermitage  zu  Petersburg,  sowie  in  einer  geistreichen  kleinen 
Skizze  des  Berliner  Museums;  das  Urtheil  des  Paris  in  der 
Nationalgalerie  zu  London  und  das  köstliche  Venusfest  auf  der 
Insel  Kythere  (Belvedere  zu  Wien),  wo  der  Zauber  eines  hoch- 
gesteigerten Lebens  voll  Jubel  und  Jugendlust  an  der  köstlichen 
Landschaft  den  üppigsten  Rahmen  erhält.  Derbere  Daseins- 
lust athmen  die  Darstellungen  aus  dem  bacchischen  Kreise,  so 
namentlich  die  prächtigen  Bilder  zu  München,  Madrid,  Peters- 
burg und  Blenheim,  wo  der  gewaltige  kraftstrotzende  Rubens'sche 
Naturalismus  sich  in  Schilderung  des  ungestümen  Treibens  der 
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Satyrn  und  Silene  ergeht.  Und  wiederum  die  harmlose  Lust 
der  Kindheit  stellt  der  Meister  nicht  minder  lebenswahr  in  den 
kostlichen  Kindergruppen  zu  München  und  Berlin  dar. 

Lässt  Rubens  sich  auf  profangeschichtliche  Darstellungen 
ein,  wie  in  den  sechs  grossen  Bildern  aus  dem  Leben  des  Decius 
in  der  Galerie  Liechtenstein  in  Wien,  so  kommt  auch  hier  eine 
freie  Fülle  und  kühne  Gewalt  des  Lebens  zu  Tage,  wie  wir 
sie  etwa  in  Shakespeares  Römerdramen  antreffen.  So  gewiss 
unsere  Zeit  Darstellungen  aus  dem  klassischen  Alterthum 
archäologisch  treuer  giebt  als  die  Renaissancezeit,  so  hat  jene 
Epoche  in  ihrer  congenialen  Kraft  und  Kühnheit  den  Nerv  der 
Sache  weit  richtiger  getroffen,  die  grossen  Scenen  republika- 
nischer Heldentugend  weit  hinreissender  vor  Augen  gestellt. 
Besonders  zusagend  war  Rubens  ein  Thema  wie  der  Raub  der 
Sabinerinnen,  das  er  mit  der  ganzen  Derbheit  sinnlicher  Gewalt 
wiederholt  geschildert  hat.  In  den  Galerien  zu  London,  Madrid 
und  Petersburg  sieht  man  Bilder  dieser  Art.  Merkwürdiger 
Weise  hat  er  auch  einmal  ein  mittelalterliches  Turnier  darge- 
stellt, in  dem  kecken,  brillanten  Bilde  des  Louvre,  wo  sechs 
Cavaliere  zu  Pferde  paarweise  gegen  einander  rennen. 

In  anderen  Bildern  ist  Rubens  der  Vorläufer  und  zugleich 
der  vollendetste  Meister  der  Genredarstellungen,  in  welchen 
die  spätere  niederländische  Kunst  ihre  Lebensaufgabe  fand. 
Bilder  der  glänzenden  Lebenslust  der  Renaissance  sind  nament- 
lich jene  Liebesgärten,  wo  in  prachtvollen  Gärten  mit  Spring- 
brunnen und  lauschigen  Bosketts  eine  vornehme  Gesellschaft 
von  Herren  und  Damen  jener  Zeit  sich  in  heiterem  Verkehr 
ergeht.  In  den  neckischen  Liebesgöttern,  die  er  überall  einzeln 
und  in  Gruppen  vertheilt  hat,  spricht  sich  die  Stimmung  des 
Ganzen  in  köstlicher  Laune  aus.  Das  Original  dieser  berühmten 
und  beliebten  Composition  besitzt  das  Museum  zu  Madrid;  eine 
kleinere  Wiederholung  die  Galerie  zu  Dresden.  Ein  nicht 
minder  lebensvolles  Bild  derselben  Art  sieht  man  im  Belvedere 
zu  Wien.  Diese  Gattung  von  Bildern  ist  bekanntlich  später 
durch  die  Terborch,  Metzu  uud  Netscher  bis  zu  den  Watteau, 
Boucher,  van  Loo  weiter  ausgebildet  worden ;  aber  der  glänzend 
kühne  Geist  der  goldnen  Renaissancezeit,  der  bei  Rubens  sich 
mit  einem  Ueberschuss  von  Lebenskraft  geltend  macht,  wird 
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sowohl  in  der  gesammten  Auffassung  wie  in  der  malerischen 
Behandlung  erheblich  abgedämpft. 

Dasselbe  gilt  von  seiner  Darstellung  des  niederen  Lebens, 
wie  sie  so  unvergleichlich  wild  in  der  berühmten  Kirmess  des 
Louvre  sich  ausspricht.  Alles,  was  später  ein  Teniers  und 
andere  Bauernmaler  von  Scenen  ähnlicher  Art  geschaffen  haben, 
erscheint  uns  zahm  und  dürftig  neben  dieser  entfesselten  Gewalt, 
dieser  stürmischen  Lebenslust  gemeiner  und  roher,  aber  ener- 
gischer Kraftmenschen.  Ks  ist  zugleich  eine  Kühnheit  und 
Leichtigkeit  malerischer  Behandlung,  die  deutlich  beweist,  mit 
welcher  Lust  der  Künstler  der  Schilderung  dieses  nationalen 
Festes  sich  hingegeben  hat.  Ein  anderes  Mal  in  jenem  Bilde? 
der  Pinakothek  zu  München  schildert  er  nicht  minder  ergreifend 
die  Nachtseiten  des  Lebens  und  zwar  die  Greuel  des  Krieges, 
wie  sie  jene  Zeit  in  so  furchtbarer  Weise  durchzumachen  hatte. 
Man  glaubt  den  Simplicissimus  zu  lesen,  mit  so  rücksichts- 
loser Wahrheit  ist  die  Schilderung  durchgeführt. 

So  ganz  war  leidenschaftlich  bewegtes  Leben  seinem 
Künstlergenius  Bedürfniss,  dass  er  dasselbe  über  die  mensch- 
lichen Kreise  hinaus  bis  in  die  Thier  weit  verfolgte.  Ueberhaupt: 
wenn  man  die  im  wohligen  Gefühl  eines  sonnigen  Daseins 
schwelgenden  Gestalten  der  Venezianer  als  den  Ausdruck  eines 
passiv  geniessenden  Kudämonismus  bezeichnen  kann,  von  dem 
es  nur  in  seltenen  Fällen,  wie  in  Tizians  Dornenkronung  oder 
Petrus  Martyr  eine  Ausnahme  giebt,  so  kann  man  sagen,  dass 
bei  Rubens  der  höchste  Reiz  des  Daseins  in  der  Entfesselung 
der  Thatkraft,  in  der  Darstellung  des  Kampfes  Aller  gegen 
Alle  besteht.  So  ist  es  auch  bei  seinen  Bildern  aus  der  Thier- 
welt. Man  kann  nichts  Gewaltigeres  sehen  als  die  Löwenjagd 
in  der  Pinakothek  /u  München  ( i  f >  1 8  gemalt).  liier  ist  der 
Kampf  des  Menschen  mit  dem  königlichen  Thiere  in  seiner 
furchtbarsten  Wahrheit  geschildert,  um  so  ergreifender,  da  die 
Entscheidung  sich  noch  in  der  Schwebe  befindet;  denn  der 
Löwe  reisst  einen  der  Jäger  vom  Pferde  herunter,  während 
die  Löwin  einen  anderen  niedergeworfen  hat,  mehrere  Ge- 
nossen aber  ihren  angegriffenen  Kameraden  mit  Jagdspiessen 
und  Degen  zu  Hülfe  eilen  Kaum  minder  bedeutend  ist  eine 
andere  Löwenjagd  der  Dresdner  Galerie.  Auch  sonst  hat  der 
Künstler  dies  königliche  Thier  mit  Vorliebe  geschildert,  am 
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grossartigsten  wohl  in  dem  Hilde,  jetzt  in  der  Sammlung  des 
Herzogs  von  Hamilton,  welches  Daniel  in  der  Löwengrube  dar- 
stellt. Die  Thiere  waren  ihm  hier  so  sehr  die  Hauptsache,  der 
Prophet  dagegen  so  gleichgültig,  dass  man  den  Ausspruch  des 
Malers  Füssli  begreift:  es  sei  kein  Wunder,  dass  die  Löwen 
^inen  so  armseligen  Gesellen  nicht  fressen  möchten.  Voll 
dramatischer  Wucht  sei  sodann  eine  Eberjagd  in  der  Galerie 
zu  Dresden,  wo  Jäger  und  Hunde  mit  stürmischem  Ungestüm 
einen  umgestürzten  Baum  zu  überklettern  suchen,  hinter  welchem 
der  auf  den  Tod  getroffene  wüthende  Keiler  sich  mit  letzter 
Kraft  zu  vertheidigen  sucht.  Ebenso  interessant  ist  die  grosse 
Wolfsjagd  von  1612  in  der  Galerie  Ashburton  zu  London,  wo 
der  Hauptheld  des  Dramas,  ein  riesiger  Wolf,  hoch  aufgerichtet 
auf  den  Hinterfüssen  steht,  mit  blinder  Wuth  in  die  Spitze 
eines  Jagdspiesses  beissend,  mit  welchem  ein  Jäger  ihm  zu 
Leibe  geht.  Dieses  und  alle  die  anderen  Motive  in  solchen 
Bildern  sind  so  frappant,  dass  sie  sich  der  Phantasie  unaus- 
löschlich einprägen.  Voll  stürmischen  Lebens  ist  auch  die 
grosse  Ilirschjagd  im  Museum  zu  Berlin. 

Ist  in  allen  diesen  Bildern  und  in  so  vielen  anderen  das 
landschaftliche  Element  von  hoher  Bedeutung,  so  hat  der  Meister 
bisweilen  ausschliesslich  landschaftliche  Darstellungen  geschaffen, 
in  denen  er  kaum  minder  gross  erscheint.  Die  Landschaft  war 
zuerst  von  den  Venezianern,  von  Giorgione  und  Tizian  zu  selb- 
ständiger Bedeutung  erhoben  worden;  doch  blieb  sie  noch 
immerhin  eine  blosse  Zugabe  der  historischen  Darstellungen, 
mochten  sie  kirchlicher  oder  profaner  Natur  sein.  Der  Norden 
hatte  seit  den  Brüdern  van  Eyck  bis  auf  Albrecht  Dürer  hin 
die  Landschaft  ähnlich  verwendet,  ihr  aber  jene  unerschöpflich 
reiche  Mannigfaltigkeit  gegeben,  in  welcher  das  liebevolle,  dem 
germanischen  Gemüth  eigene  Versenken  in  das  Einzelleben  der 
Natur  sich  spiegelt.  Im  weiteren  Verlauf  des  i(>.  Jahrhunderts 
hatten  Künstler  wie  Mathäus  Bril  der  Landschaft  ein  selb- 
ständiges Leben  zu  verleihen  gesucht.  An  diese  Bestrebungen 
knüpft  Rubens  an,  indem  er  den  Reichthum  der  Naturformen 
durch  glücklich  vertheilte  Licht-  und  Schattenmassen  und  durch 
ein  stimmungsvolles  Helldunkel  zu  harmonischer  Wirkung  ab- 
zudämpfen weiss.  In  einzelnen  Fällen  sind  es  sogenannte 
historische  Landschaften,  wie  jene  gewaltige  Ueberschwemmung 
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auf  dem  Bilde  mit  Philemon  und  Baucis  im  Belvedere  zu  Wien, 
oder  jene  ergreifende  Landschaft  in  der  Galerie  Pitti,  auf 
welcher  Odysseus,  an  die  Küste  der  Phäaken  geworfen,  Hülfe 
flehend  der  Nausikaa  naht.  Vielleicht  darf  man  aber  jenen 
Landschaften  den  Vorzug  geben,  in  welchen  der  Meister  die 
schlichten  Formen  und  die  segensvolle  Anmuth  seiner  heimat- 
lichen Gefilde  nicht  ohne  einen  tieferen  Herzensantheil  darstellt. 
Da  breiten  sich  endlos  jene  wellenförmigen  Ebenen  aus,  wo 
ein  einzelner  Sonnenstrahl  aus  dunklen  Wolken  über  reifende 
Kornfelder,  saftige  Wiesen  und  dunkle  Wälder  hinstreift. 
Hirten  mit  ihren  Heerden.  Landleute  bei  der  Arbeit  des  Säens 
oder  Erntens  beleben  die  Gründe,  den  Eindruck  idyllischen 
Friedens,  ländlichen  Glückes  vollendend.  Bisweilen  bricht  aus 
zerrissenen  Wolken  die  späte  Abendsonne  und  malt  den 
Regenbogen  in  die  Luft  (Bilder  in  der  Galerie  des  Louvre. 
der  Sammlung  des  Sir  Richard  Wallace).  Andere  schöne 
Landschaften  dieser  Art  in  der  Pinakothek  zu  München,  der 
Ermitage  zu  Petersburg,  der  Xationalgalerie  zu  London. 

Dass  Rubens  auch  in  der  Portraitmalerei  eine  der  ersten 
Stellen  einnimmt,  durften  wir  schon  in  den  Gemälden  der 
Galerie  Luxembourg  erkennen;  denn  aus  der  oft  gleichgiltigen 
Schablone  der  allegorischen  Gestalten  ragen  die  Bildnisse  durch 
lebensvolle  Kraft  der  Auffassung  hervor.  Selten  hat  ein 
Künstler  in  solchem  Maasse  wie  Rubens  Gelegenheit  gehabt, 
mit  den  vornehmsten  Kreisen  seiner  Zeit  in  nahen  Verkehr  zu 
treten.  Sein  Leben  an  den  Höfen  Italiens,  Spaniens,  Frank- 
reichs, Englands  und  der  Niederlande  brachte  ihn  in  Ver- 
bindung mit  der  ganzen  Aristokratie  seiner  Zeit;  seine  viel- 
seitige wissenschaftliche  Bildung  verband  ihn  mit  den  gelehrten 
Kreisen:  sein  offener  neidloser  Charakter  stellte  ihn  mit  der 
Künstlerschaft  aller  Länder  auf  vertrauten  Fuss:  alle  diese 
Lebenselemente  hat  er  in  zahllosen  Bildnissen  mit  freier  Meister- 
schaft und  mit  Liebe  aufgefasst  und  dargestellt.  Daher  athmen 
die  Portraits  des  Meisters  eine  lebensvolle  Wahrheit,  einen 
gewissen  freudigen  Glanz,  und  dazu  eine  aristokratische  An- 
muth, wie  bei  wenig  anderen  Künstlern.  Wenn  die  Vornehm- 
heit seiner  Gestalten  nicht  dieselbe  ist,  wie  wir  sie  bei  Tizian 
finden,  so  dürfen  wir  nicht  vergessen,  dass  zwischen  dem  Venedig 
des  beginnenden  sechszehnten  Jahrhunderts  und  der  Welt  des 
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beginnenden  siebzehnten  ein  gewaltiger  Unterschied  ist.  Die 
Zeiten  waren  im  Ganzen  derber,  freier,  kecker  geworden.  Da- 
zu kommt,  dass  jeder  Portraitmaler,  so  objectiv  er  zu  sein 
wünscht,  doch  einen  starken  Beigeschmack  seines  eigenen  Ichs 
mit  in  die  Palette  mischt.  Und  Hins  ist  noch  besonders  zu  be- 
tonen. Während  die  älteren  grossen  Bildnissmaler  des  Nordens, 
von  van  Eyck  bis  Dürer,  ihren  Gestalten  etwas  Herbes,  tast 
Düsteres,  Freudloses  geben,  als  ob  jenes  ganze  Geschlecht  mit 
sich  selbst  und  dem  Leben  in  hartem  Kampfe  gelegen  hätte 
(nur  Holbein  macht  eine  Ausnahme),  verleiht  Rubens  seinen 
Gestalten  etwas  von  dem  sonnig  heitern  Lebensblick,  von  der 
herzlichen  Freude  am  Dasein,  die  ihn  selbst  erfüllt.  Einzelnes 
hier  hervorzuheben,  ist  kaum  möglich,  zumal  oben  bereits  ver- 
schiedene Werke  dieser  Art  berührt  wurden.  Besonderes 
Interesse  aber  erregen  die  Bilder,  in  welchen  er  sich  und  die 
Seinigen  zu  verschiedenen  Zeiten  darzustellen  nicht  müde  ward. 
Den  klugen  freundlichen  Kopf  und  die  geistvollen  dunklen 
Augen  seiner  ersten  Frau,  sowie  die  üppigen  Formen  und  die 
mehr  sinnliche  Schönheit  der  zweiten  hat  er  nicht  blos  wieder- 
holt in  Einzelbildern  gefeiert,  sondern  unzählige  Male  in  seinen 
historischen  Compositionen,  kirchlichen  wie  profanen  verwendet. 
Wie  er  sich  und  seine  erste  Frau  in  der  Zeit  seiner  frisch  auf- 
blühenden Meisterschaft  in  jenem  Bilde  der  Pinakothek  zu 
München  geschildert  hat,  wurde  schon  oben  erwähnt.  Das  an- 
ziehende Bild  seiner  beiden  Söhne  voll  frischen  Lebens  besitzt 
die  Galerie  Liechtenstein  zu  Wien,  ein  anderes  Exemplar  die 
Galerie  zu  Dresden.  Am  meisten  hat  ihn  indess  die  etwas 
derb  sinnliche  Schönheit  seiner  zweiten  Gemahlin  begeistert. 
Nicht  weniger  als  neunzehn  Bildnisse  von  ihr  lassen  sich  nach- 
weisen. So  das  herrliche  Portrait  in  ganzer  lebensgrosser  Ge- 
stalt in  der  Ermitage  zu  Petersburg.  Das  schwarzseidene  Kleid 
und  der  breite  Spitzenkragen  heben  die  üppige  Gestalt  prächtig 
heraus,  und  der  breitkrämpige  schwarze  Kastorhut  mit  Federn 
wirft  über  das  anmuthige  Gesicht  einen  Schlagschatten  von 
köstlicher  Klarheit  glühenden  Helldunkels.  Sie  ist  wie  auf 
einem  Spaziergang  begriffen  in  landschaftlicher  Umgebung  dar- 
gestellt und  hält  in  der  Hand  einen  Fächer  von  Straussenfedern. 
Die  vornehme  Eleganz  der  Zeittracht  kommt  freilich  Bildern 
dieser  Art  mächtig  zu  Statten.    Aehnlich  ist  ein  grosses  herr- 
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liches  Bild  in  der  Galerie  zu  Blenheim,  wo  man  die  Dame 
ebenfalls  im  Begriff  sieht,  einen  Spaziergang  anzutreten.  Das 
Prägnante  und  Augenblickliche  solcher  aus  dem  Leben  ge- 
griffener Situationen  kommt  noch  frappanter  in  dem  Bilde  de* 
Belvedere  zu  Wien  zu  Tage,  wo  der  Meister  die  schöne  Helene 
ganz  nackt,  nur  mit  einem  Pelz  bekleidet,  dargestellt  hat,  als 
wolle  sie  eben  ins  Bad  steigen.  Liebenswürdig  und  thaufrisch 
erscheint  sie  auf  einem  Bilde  der  Pinakothek  zu  München, 
eben  im  Begriff,  sich  zum  Ausgang  zu  rüsten,  indem  sie  die 
Handschuh  anzieht.  Sich  selbst  hat  er  mit  seiner  jungen  Frau 
in  seinem  schönen  Garten  spazierengehend  mehrmals  dargestellt, 
einmal  in  einem  Bilde  zu  Blenheim,  dann  in  einem  andern  in 
der  Münchener  Pinakothek.  Diese  Gemälde  erzählen  von  einem 
glückverklärten  Leben,  wie  es  selten  so  reich  und  voll  einem 
Künstler  zu  Theil  ward.  Zu  den  Familienbildern  kann  man 
noch  das  berühmte,  unter  dem  ganz  unpassenden  Namen 
„Chapeau  de  paille"  bekannte  Frauenbildniss,  jetzt  in  der 
Nationalgalerie  zu  London  rechnen.  Es  ist  eine  Nichte  des 
Künstlers  und  wohl  eins  seiner  vollkommensten  Bildnisse. 

Rubens  hatte,  um  sein  häusliches  Behagen  zu  mehren,  im 
Jahre  1635  für  ^3,000  Gulden,  eine  für  jene  Zeit  höchst  be- 
deutende Summe,  in  der  Nähe  von  Mecheln  das  mittelalter- 
liche Schloss  Steen  mit  einem  mächtigen  Park  angekauft.  Dort 
verlebte  er,  nachdem  er  sich  von  den  Staatsgeschäften  zurück- 
gezogen hatte,  die  Sommermonate.  In  demselben  Jahre  hatte 
er  im  Auftrage  der  Stadt  Antwerpen  die  Entwürfe  zu  eilt 
Triumphbögen  zum  feierlichen  Einzüge  des  Statthalters  Ferdinand 
/u  machen.  Sechs  von  diesen  Skizzen  besitzt  die  Ermitage  zu 
Petersburg,  drei  andere  sieht  man  in  der  Akademie  zu  Ant- 
werpen. Es  versteht  sich,  dass  die  Allegorie  dabei  im  Sinne 
der  Zeit  wieder  bedeutenden  Spielraum  hat,  aber  die  Fülle  von 
Geist,  die  malerische  Freiheit  und  Lebendigkeit  dieser  Arbeiten 
ist  erstaunlich.  Wenn  man  die  ungeheure  Grösse  der  ausge- 
führten Triumphbögen  bedenkt,  von  denen  der  eine  80  Fuss 
hoch  und  oo  Fuss  breit,  während  die  anderen  nicht  viel  kleiner 
waren,  so  bekommt  man  einen  Begriff  von  der  Masse  künst- 
lerischer Kräfte,  über  welche  der  Meister  in  seiner  Werkstatt 
verfügen  konnte.  Kubens  sollte  den  Infanten  beim  Einzüge  zu 
Pferde  begleiten,  denn  mit  Recht  durfte  man  ihn  als  den  ersten 
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Bürger  Antwerpens  ansehen.  Da  aber  ein  Gichtanfall  ihn  ver- 
hinderte, so  besuchte  der  Fürst  ihn  in  seinem  Hause  und  be- 
trachtete mit  Interesse  den  Reichthum  seiner  Kunstschätze. 
Diese  waren  seit  jenem  Verkauf  an  den  Herzog  von  Bucking- 
ham  wieder  so  bedeutend  angewachsen,  dass  der  nach  dem  Tode 
des  Meisters  gedruckte  Katalog  nicht  weniger  als  519  Bilder 
aufweisst,  darunter  0,3  von  seiner  eigenen  Hand.  Unter  Anderm 
befanden  sich  dabei  20  Portraits  nach  Tizian  von  ihm  copirt. 
Der  Erlös  dieser  und  aller  anderen  Kunstsachen  erreichte  die 
enorme  Summe  von  280  000  Gulden.  Die  Könige  Philipp  IV. 
von  Spanien  und  Wladimir  IV.  von  Polen,  Kaiser  Ferdinand  III., 
der  Cardinal  Richelieu  und  der  Kurfürst  von  Baiern  erstanden 
die  meisten  dieser  Werke. 

Die  letzten  Lebensjahre  des  Meisters  wurden  durch  häufige 
Gichtanfällo  getrübt;  es  war  so  ziemlich  der  einzige  Schatten 
dieses  beispiellos  sonnenhellen  Lebens,  das  uns  wie  eine  Illu- 
stration zu  dem  Worte  des  Dichters  erscheint  „wie  sich  Ver- 
dienst und  Glück  verketten1'.  Noch  in  den  letzten  Lebens- 
jahren entstanden  einige  Hauptbilder,  die  den  Meister  auf  der 
vollen  Höhe  seiner  Kraft  zeigen:  1636  malte  er  im  Auftrage 
des  reichen  Kunstfreundes  Jabach  in  Köln  das  gewaltige  Bild 
der  Kreuzigung  des  heiligen  Petrus,  jetzt  in  der  Kirche  des 
Heiligen  auf  dem  Hochaltare  aufgestellt.  Zwei  Jahre  darauf 
entstand  noch  einmal  ein  grosses  allegorisches  Bild  im  Auftrage 
des  Grossherzogs  von  Toscana,  jetzt  in  der  Galerie  Pitti  be- 
findlich. Er  schildert  darin  ergreifend  das  schwere  Unheil,  das 
die  Kriegsfurie  schon  so  lange  Zeit  über  Europa  gebracht  hatte. 
Er  selbst  sagt  darüber  in  einer  an  den  Maler  Justus  Suster- 
mans  gerichteten  Beschreibung,  nachdem  er  das  Uebrige  ge- 
schildert hat:  ,Jene  schmerzerfüllte  Frau  aber  in  schwarzem 
Gewände  und  mit  zerrissenem  Schleier,  aller  Juwelen  und  alles 
sonstigen  Schmuckes  beraubt,  ist  das  unglückliche  Europa, 
welches  schon  so  viele  Jahre  lang  Raub,  Schmach  und  Elend 
erleidet,  von  denen  jeder  Einzelne  so  schmerzlich  berührt  wird, 
dass  es  nicht  nöthig  ist,  dies  näher  anzugeben.11  Es  ist  ein 
schönes  Denkmal  seiner  menschenfreundlichen,  edlen  Denk- 
weise, der  das  allgemeine  Weh  der  Menschheit  innig  am 
Herzen  lag. 

Bis  in  die  letzten  Lebenstage  blieb  der  grosse  Künstler 
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geistig  frisch,  wenngleich  von  mancherlei  körperlichen  Leiden 
heimgesucht.  Am  30.  Mai  1640  war  seine  irdische  Laufbahn 
vollendet.  Unter  allgemeiner  Theilnahme  der  ganzen  Stadt 
wurde  der  Leichnam  in  der  Jacobskirche  zuerst  im  Erbbegräb- 
niss  der  Familie  seiner  Frau  beigesetzt.  Bald  darauf  wurde 
dem  Chor  der  Kirche  eine  Familiencapelle  angebaut,  in  welcher 
die  Gebeine  des  Meisters  bis  auf  den  heutigen  Tag  ruhen. 
Den  Altar  schmückt  eines  der  schönsten  seiner  kirchlichen 
Bilder:  die  thronende  Madonna  von  Heiligen  und  Engeln  um- 
geben. Bei  den  weiblichen  Heiligen  verwendete  er  die  Köpfe 
seiner  beiden  Gemahlinnen;  der  glänzenden  Rittergestalt  des 
heiligen  Georg  dagegen  hat  er  die  eigenen  Züge  geliehen.  Am 
bedeutsamsten  ist  die  äussere  Erscheinung  des  Meisters  in  einem 
Selbstbildniss  aus  seiner  späteren  Zeit  ausgedrückt,  welches 
das  Belvedere  in  Wien  besitzt.  Er  erscheint  hier  nicht  mehr 
in  der  vollen  Frische  der  Jugend,  sondern  gereift  von  Arbeit 
und  Mühen  des  Lebens.  Um  so  zwingender  tritt  die  männliche 
Würde,  die  geistvolle  Feinheit  des  edlen  Kopfes  hervor.  Eine 
echte  Einfachheit  und  Vornehmheit  der  Haltung  charakterisirt 
ihn  als  den  bedeutenden  Künstler,  den  geistig  frei  und  hoch- 
gestellten Mann  voll  Unabhängigkeit  in  der  Gesinnung,  den 
wir  in  ihm  verehren. 

Zu  den  wichtigsten  Documenten  seines  Geistes  gehören  die 
Briefe,  deren  Veröffentlichung  wir  hauptsächlich  Gachet  ver- 
danken. Nur  ein  geringer  Theil  derselben  bezieht  sich  auf 
seine  künstlerischen  Arbeiten;  weitaus  die  Mehrzahl  behandelt 
die  politischen  Verhältnisse  der  Zeit,  die  wohl  nie  ein  Künstler 
mit  so  freiem,  umfassendem  Blick  beherrscht  hat.  Ueberau 
zeigt  er  sich  nicht  blos  in  den  kriegerischen  und  diplomatischen 
Verhältnissen  und  den  Händeln  der  Zeit  vollständig  unter- 
richtet, sondern  er  urtheilt  auch  mit  der  Freiheit  eines  edel 
angelegten  und  hochgebildeten  Geistes,  der  über  die  engen 
Vorurtheile,  namentlich  über  die  Bigotterie  seiner  Zeit  erhaben 
ist.  So  tadelt  er  die  grausame  Kriegführung  von  Tilly  und 
Wallenstein;  so  fällt  er  ein  unbefangenes,  strenges  Urtheil  über 
Buckingham  und  Richelieu,  über  die  politischen  Umtriebe  des 
Papstes,  die  schlechte  Verwaltung  der  spanischen  Niederlande 
und  die  unheilvolle  Streitsucht  der  Fürsten,  wobei  er  den  alten 
Spruch:  quidquid  delirant  reges,  plectuntur  Achivi  citirt.  Rubens 
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diente  als  echter  Patriot  seinem  Lande  und  dessen  Wohlfahrt, 
nicht  den  Fürsten;  frei  und  unbefangen  stand  er  über  den 
Parteien  seiner  Zeit.  Er  war  ein  guter  Katholik  und  versäumte 
an  keinem  Tage  die  Messe;  aber  er  war  kein  Knecht  des 
Papstes,  und  die  heutigen  Ultramontanen  würden  wenig  Freude 
an  ihm  haben.  Er  verband  im  Sinne  der  Renaissance  mit 
seinen  kirchlichen  Anschauungen  und  Gewohnheiten  jenen  hohen 
Grad  freier  humaner  Bildung,  den  er  dem  Studium  des  klassi- 
schen Alterthums  verdankte.  Wenn  man  manche  seiner  Briefe 
liest,  in  denen  er  mit  den  ihm  befreundeten  bedeutendsten  Ge- 
lehrten der  Zeit  über  literarische  und  antiquarische  Dinge  ver- 
handelt, über  antike  Statuen  oder  neue  Bücher,  so  sollte  man 
ihn  selbst  oft  für  einen  Gelehrten  halten.  Das  Höchste  aber 
in  diesem  reinen  und  grossen  Leben  ist,  dass  wir  nie  auf  die 
leiseste  Spur  einer  unedlen  oder  unlauteren  Gesinnung  stossen. 
Wenn  das  Glück  den  Meister  unablässig,  bis  ans  Ende  be- 
günstigte, so  war  diese  Huld  des  Schicksals  reichlich  verdient 
durch  ein  Dasein  angespanntester  Thätigkeit.  Als  es  galt,  sein 
Vaterland  von  den  sehweren  Leiden  des  Krieges  zu  befreien, 
widmete  er  Jahre  lang  Zeit  und  Kraft  hochherzig  diesem  patrio- 
tischen Streben.  So  ward  es  ihm  beschieden,  während  er  sein 
Volk  und  Land  durch  unsterbliche  Werke  der  Kunst  verherr- 
lichte wie  Keiner  je  vor  oder  nach  ihm,  zugleich  für  die 
politischen  Zustände  und  das  materielle  Wohl  Belgiens  neue 
Grundlagen  zu  schaffen.  Fürstengleich  ist  die  Lebensstellung, 
die  er  sich  aus  eigener  Kraft  errungen  hat;  aber  höher  noch 
schätzen  wir  die  Unabhängigkeit  der  Gesinnung,  in  welcher 
sich  der  starke  Sohn  des  flandrischen  Bürgerthums  zu  behaupten 
weiss. 

Und  um  nun  schliesslich  die  kunstgeschichtliche  Bedeutung 
von  Rubens  kurz  zusammen  zu  fassen:  von  einer  unvergleich- 
lichen schöpferischen  Genialität  getragen,  war  er  bestimmt,  die 
Errungenschaften  italienischer  Kunst  mit  dem  kraftvollen 
germanischen  Volksthum  /u  verschmelzen  und  so  der  Schöpfer 
einer  neuen,  durchaus  nationalen  Kunst  zu  werden.  Der 
grossen  kirchlichen  Strömung  seiner  Zeit  giebt  er  einen  macht- 
vollen Ausdruck;  aber  er  geht  nicht  darin  unter:  er  ist  eben 
so  sehr  ein  Sohn  der  Renaissance,  der  die  Traditionen  des 
klassischen  Alterthums  in  der  kraftvollen   Auffassung  seiner 
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Zeit  zur  künstlerischen  Erscheinung  bringt.  Und  neben  der 
grossen  historischen  Kunst,  neben  kirchlichen,  mythologischen, 
profangeschichtlichen  Werken  schildert  er  in  Portraits  und 
Genrebildern  die  höheren  und  niederen  Stände,  in  Thierstücken 
und  Landschaften  die  g-anze  Wirklichkeit  in  ihrer  Breite  und 
Tiefe.  Indem  er  somit  die  gesammten  Bildungsmomente  jener 
Epoche  in  Schöpfungen  voll  höchsten  Lebensgehalts  zusammen- 
fasst,  stellt  er  in  sich  den  Abschluss  und  die  Vollendung 
dessen  dar,  was  wir  die  deutsche  oder  germanische  Renaissance 
nennen. 
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JwTnter  den  freundlichen  und  sauberen  Städten  Hollands  ist 
V<  Leiden  eine  der  freundlichsten  und  saubersten,  und  zu- 
gleich eine  der  alterthümlichsten.  Rings  in  saftiges  Wiesen- 
vrrün  gebettet,  dem  das  feuchte  Klima  jene  unvergleichliche 
Frische  verleiht,  die  der  Fremde  schon  aus  den  Bildern  der 
niederländischen  Meister  kennt,  durchzogen  von  dem  sogenannten 
„Alten  Rhein"  und  seinen  Canälen,  in  deren  stiller  Fluth  sich 
die  alterthümlichen  schmucken  Giebelhäuser  spiegeln,  macht 
die  breit  und  bequem  angelegte  Stadt,  die  ehemals  das  Drei- 
fache der  heutigen  Einwohnerzahl  umschloss,  mit  ihren  sonnigen 
Strassen  und  ihrer  sabbathlichen  Stille  einen  Eindruck  wie  jene 
alten  Bilder  der  stattlichen  holländischen  Matronen,  die  mit  den 
rosigen  Gesichtern  und  den  klugen  Augen  so  gemüthlich  aus 
den  lellergrossen  Spitzenkragen  hervorschauen.  Nach  der  patri- 
zischen  Grandezza  Amsterdams,  nach  dem  lärmenden  Handels- 
gewühl Rotterdams,  nach  der  aristokratisch  reservirten  Haltung 
des  Haag  weht  den  Wanderer  aus  den  Plätzen  und  Strassen 
dieser  Stadt  das  gemüthliche  Behagen  bürgerlicher  Sonntags- 
ruhe an.  Verstärkt  wird  dieser  Eindruck  durch  die  alterthüm- 
liehe  Architektur  der  schmalen  hochgiebeligen  Häuser,  in  deren 
schon  stark  barocker  Renaissance  sich  bürgerliche  Tüchtigkeit, 
kräftig  derber  Lebensgenuss  ausspricht.  Der  Glanzpunkt  dieser 
stattlichen  Profanbaukunst  ist  das  Rathhaus,  ohne  Frage  die  opu- 
lenteste Schöpfung  dieses  Stils  in  ganz  Holland,  zum  Andenken 
an  die  heldenmüthige  Vertheidigung  der  Stadt  gegen  die  fünf- 
monatliche Belagerung  durch  die   Spanier  (October  1573  bis 
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März  1574)  errichtet.  Und  aus  demselben  Anlass  ward  zu 
gleicher  Zeit  die  berühmte  Universität  gestiftet,  an  welcher 
Männer  wie  Hugo  Grotius,  Cartesius,  Skaliger,  Salmasius.  Ruhn- 
kenius,  Boerhave  wirkten.  Und  dieser  Geist  gelehrter  Samm- 
lung und  Beschaulichkeit  ruht  noch  jetzt  auf  der  stillen  Stadt. 

Hier  wurde,  wahrscheinlich  am  15.  Juli  des  Jahres  1607. 
dem  Müller  Härmen  Gerritszoon  und  seiner  Frau  Xeeltge 
Willemsdochter  als  sechstes  Kind  der  grosse  Meister  geboren, 
durch  welchen  die  holländische  Malerei  ihren  Höhepunkt  er- 
reichen und  sich  ebenbürtig  in  die  Reihe  der  gleichzeitigen 
Schulen  Flanderns,  Italiens  und  Spaniens  hinstellen  sollte.  In 
der  Taufe  erhielt  der  Knabe  den  Xamen  Rembrandt  und  nach 
holländischer  Sitte  den  Beinamen  Harmenszoon  (d.  i.  Hermanns- 
sohn) und  da  die  Mühle  der  Kitern  am  Rheine  lag,  den  Zusatz 
van  Ryn.  Dass  er  den  Vornamen  Paul  geführt  habe,  ist  ebenso 
irrig  wie  die  poetische  Fiction.  welche  ihn  in  der  Mühle  selbst 
geboren  sein  lässt.  Die  Eltern  wohnten  vielmehr  in  einem 
Hause,  das  von  einem  Garten  umgeben  war  und  der  auf  dem 
Walle  am  sogenannten  Weissenthor  gelegenen  Windmühle 
schräg  gegenüber  stand.  Das  Geburtshaus  ist  jetzt  nicht  mehr 
genau  nachzuweisen  und  die  Mühle  ist  später  an  einen  andern 
Platz  versetzt  worden.  Wohl  aber  mag  der  Knabe,  der  sich 
nach  Kinderart  gern  und  viel  in  der  Mühle  aufhielt,  an  den 
durch  die  Luken  einfallenden  Sonnenstrahlen ,  die  geheimniss- 
voll in  die  dunkeln  mehldurchstäubten  Räume  drangen,  den 
ersten  Eindruck  jener  zaubervollen  Helldunkelwirkungen  er- 
fahren haben,  die  er  später  zu  einem  neuen  Element  in  der 
Kunst  ausbilden  sollte. 

Die  Familie  des  Knaben  war  in  bürgerlichen  Gewerben 
aufgewachsen.  Rembrandt  als  der  jüngste  Sohn  seiner  Eltern 
sollte  sich  dem  Gelehrtenstande  widmen,  sei  es,  dass  die  Mutter 
ihn  gern  im  Talar  des  Predigers,  oder  in  der  Robe  des  Rechts- 
gelehrten sehen  wollte.  Der  Knabe  ward  daher  in  eine  Latein- 
schule geschickt  und  mag  dort  sich  eine  gewisse  Grundlage 
klassischer  Bildung  angeeignet  haben.  Aber  besonders  weit 
und  tief  sind  diese  Studien  nicht  gewesen.  Früh  scheint  in 
ihm  ein  unbezwinglicher  Hang  zur  Kunst  hervorgetreten  zu 
sein.  Jedenfalls  war  derselbe  stark  genug,  um  selbst  gegen 
das  Widerstreben  der  Eltern  sich  durchzusetzen,  und  wir  haben 
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hier  wieder  ein  Beispiel  von  der  elementaren  Gewalt,  mit 
welcher  bahnbrechende  Naturen  sich  den  ihrem  Genius  ent- 
sprechenden Weg  durch  alle  Hindernisse  hindurch  zu  öffnen 
wissen. 

Wollen  wir  indess  Rembrandts  grosse  Bedeutung  nach 
Gebuhr  würdigen,  so  müssen  wir  ihn  im  geschichtlichen  Zu- 
sammenhange zu  erkennen  suchen:  es  bedarf  eines  kurzen 
Rückblicks  auf  die  Entwickelung  der  holländischen  Malerei. 

Die  ersten  Spuren  einer  selbständigen  Blüthe  dieser  Kunst 
in  Holland  finden  wir  nicht  vor  der  Mitte  des  1 5.  Jahrhunderts. 
Und  zwar  ist  es  die  flandrische  Schule  der  Brüder  van  Eyck, 
welche  auch  nach  Holland  ihre  Verzweigungen  treibt  und  eine 
Anzahl  tüchtiger  Künstler  aus  den  nördlichen  Provinzen  auf- 
weist. Dahin  gehören  Albert  van  Oudewater  und  Gerard  van 
Haarlem,  Dierick  Bouts,  ebenfalls  aus  Haarlem,  und  Gerhard 
David  van  Oudewater.  Die  letzten  Ausläufer  dieser  Schule, 
die  in  ihren  Anschauungen  noch  auf  dem  kirchlichen  Boden 
des  Mittelalters  steht,  damit  aber  das  sorgfältige  Studium  der 
Xatur,  den  scharfen  Realismus  und  das  lebensvolle  Colorit  jener 
Schule  verbindet,  sind  die  beiden  Leidener  Künstler  Cornelius 
Lngelbrechtsen  und  Lucas  van  Leiden.  Die  Hauptwerke  beider 
sieht  man  im  Museum  der  Tuchhalle  ihrer  Vaterstadt:  zwei 
1  lügelaltäre  in  mittelalterlicher  Anordnung,  im  Wesentlichen 
noch  den  Charakter  der  alten  Schule  verrathend,  obwohl  sich 
bereits  bei  Lngelbrechtsen,  dem  älteren  Meister,  ein  Streben 
nach  vollerer  Wirkung  zeigt,  während  bei  seinem  Schüler  Lucas 
schon  durch  die  Anwendung  schillernder  Farbentöne  sich  die 
Auflösung  der  alten  Schule  ankündigt. 

Inzwischen  war  in  den  Niederlanden  der  alten  Kunst  durch 
das  Eindringen  der  Reformation  der  Boden  unter  den  Füssen 
geschwunden.  Und  zwar  war  es  der  bilderfeindliche  Calvi- 
nismus, der  trotz  der  scharfen  Edicte  Karls  V.  und  der  blutigen 
Verfolgungen,  welche  noch  mehr  unter  Philipp  II.  das  Land 
verwüsteten,  sich  immer  siegreicher  durchsetzte.  Wie  nunmehr 
die  Geschicke  der  südlichen  Landestheile,  des  heutigen  Belgien, 
sich  von  denen  der  nördlichen,  holländischen  Provinzen  trennten, 
ist  allgemein  bekannt.  Während  Flandern  und  Brabant  sich 
schliesslich  der  spanischen  Herrschaft  und  dem  Katholicismus 
wieder  unterwarfen,    wobei   die   Mischung  mit  romanischen. 
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französischen  und  wallonischen  Elementen  vielleicht  entscheidend 
war,  setzen  die  hartnäckigen  Bewohner  der  reingermanischen 
nördlichen  Provinzen  den  Kampf  gegen  die  spanische  Welt- 
macht um  politische  Unabhängigkeit  und  religiöse  Freiheit  fort. 
Die  fünf  nördlichen  Provinzen  verbinden  sich  1579  zu  der 
Union  von  Utrecht,  zu  welcher  bald  noch  zwei  weitere  hinzu- 
traten, kündigen  dem  Könige  von  Spanien  als  einem  Tyrannen 
den  Gehorsam  und  errichten  die  Republik  der  vereinigten 
Niederlande.  Es  war  das  erste  freie  Gemeinwesen,  das  dem 
alternden  Europa  das  Vorbild  politischer  und  religiöser  Frei- 
heit aufstellte.  Durch  eine  Reihe  siegreicher  Schlachten  werden 
die  Feinde  auf  allen  Punkten  zurückgeschlagen,  so  dass  der 
zwölfjährige  Waffenstillstand  (1609)  die  Unabhängigkeit  der 
vereinigten  Staaten  von  Holland  anerkennen  musste.  Und 
wenn  auch  erst  durch  den  westphälischen  Friedensschluss  das 
neue  Staatswesen  definitiv  gesichert  wurde,  so  hatte  dasselbe 
sich  doch  inzwischen  nach  innen  und  aussen  befestigt.  Mit 
ihrer  Flotte  von  etwa  hundert  Kriegsschiffen  wurden  die  Hol- 
länder bald  die  erste  Seemacht  der  Welt,  und  ihre  Seehelden 
Tromp  und  Ruyter,  letzterer  in  Rembrandts  Geburtsjahr  geboren, 
machten  die  holländische  Macht  in  allen  Meeren  gefürchtet. 
Als  Hort  politischer  und  religiöser  Freiheit  wird  das  Land  die 
Zuflucht  tausender  um  ihres  Glaubens  willen  verfolgter  Pro- 
testanten, die  namentlich  aus  Flandern  und  Brabant  in  ganzen 
Schaaren  einwandern  und  ihren  Fleiss  und  Unternehmungsgeist, 
ihre  Intelligenz  und  ihre  Capitalien  dem  neuen  Vaterlande  zu-, 
führen.  Der  Ueberschuss  der  Volkskraft  muss  sogar  schon 
darauf  sinnen,  in  fremden  Ländern  neue  Stätten  des  Wirkens 
zu  gewinnen;  überseeische  Colonien  werden  gegründet,  die  ost- 
indische Gesellschaft  erobert  seit  1602  in  Asien  ausgedehnte 
Länderstrecken,  ganze  Inseln  und  Königreiche;  selbst  China 
und  Japan  wird  von  den  Holländern  ausgebeutet;  durch  ihre 
unablässige  Thatkraft  reissen  sie  den  Handel  von  Antwerpen, 
Lissabon  und  Cadix  an  sich,  und  so  erblüht  aus  dem  Saamen- 
korn  politischer  und  religiöser  Unabhängigkeit  eine  reiche  Ernte 
nationalen  Wohlstands,  der  sich  mit  stolzem  Freiheitsgefühl 
paart. 

Mit  dieser  materiellen  Wohlfahrt  geht  ein  Aufschwung 
des  gesammten  geistigen  Lebens  Hand   in  Hand.    Die  neu- 
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gegründete  Universität  Leiden  bildet  den  Mittelpunkt  einer 
grossartigen  wissenschaftlichen  Blüthe,  und  man  braucht  nur 
an  die  Reihe  stolzer  Namen  zu  erinnern,  um  Tiefe  und  Umfang 
dieser  universellen  Geistesentfaltung  sich  zu  vergegenwärtigen. 
An  der  Spitze  steht  die  Philosophie  mit  glänzenden  Erscheinungen 
wie  Descartes  und  später  Spinoza,  daneben  blüht  die  klassische 
Sprach-  und  Alterthumskunde  durch  Skaliger,  Meursius,  Vossius, 
Heinsius,  Hugo  Grotius,  Gronovius  und  Andere.  Nicht  minder 
nehmen  die  gesammten  Naturwissenschaften,  befreit  von  mittel- 
alterlichen Fesseln,  einen  staunenswerthen  Aufschwung;  be- 
deutende Mathematiker,  Physiker,  Chemiker,  Anatomen  wett- 
eifern mit  tiefen  Forschungen  und  neuen  Entdeckungen;  folgen- 
reiche Erfindungen  wie  das  Mikroskop,  das  Fernrohr,  das 
Thermometer  gehen  aus  diesem  Streben  hervor.  Endlich 
gewinnt  unter  dem  begeisternden  Antriebe  patriotischer  Ge- 
sinnung der  niederländische  Volksdialekt  seine  Ausbildung  zur 
Schriftsprache.  Noch  im  16.  Jahrhundert  bildet  sich,  durch 
Coornhert  und  Marnix  angeregt,  die  Rcderykerkamer  in  liefde 
bloeyende  (in  Liebe  blühende)  als  Mittelpunkt  der  literarischen 
Bestrebungen ;  Pieter  Corneliszoon  Hooft,  Joost  van  den  Vondel 
und  Constantin  Huyghens  sowie  der  volksthümliche  Jacob  Cats 
führen  die  holländische  Dichtung  zu  ihrem  Höhenpunkt.  Das 
Kraftgefühl  einer  grossen  Zeit,  die  Begeisterung  der  Freiheits- 
kämpfe beseelt  die  Werke  dieser  goldenen  Epoche,  und  Ge- 
schichtschreiber wie  Hooft  und  der  Friese  Ubbo  Emmius  geben 
dem  nationalen  Geiste  in  ihren  Darstellungen  ergreifenden 
Ausdruck. 

Getragen  von  dem  stolzen  Gefühl  selbsterrungener  Unab- 
hängigkeit und  nationaler  Kraft,  sollte  nun  auch  die  Malerei 
sich  zu  höchster  Vollendung  entfalten.  War  sie  im  15.  Jahr- 
hundert im  Schlepptau  der  flandrischen  Schule  gegangen,  hatte 
sie  sich  wie  überall  im  Kreise  der  kirchlichen  Anschauungen 
des  Mittelalters  bewegt,  so  war  sie  nunmehr  bestimmt,  das 
völlig  veränderte  geistige  Leben,  den  Bruch  mit  den  alten 
kirchlichen  Traditionen  in  Form  und  Farbe  auszusprechen. 
Hier  zum  ersten  Mal  in  dem  freien  protestantischen  Staatsleben 
eines  rein  germanischen  Stammes  wird  sie  völlig  säcularisirt, 
wird  mit  einem  Worte  Profankunst.     Der  puritanische  Geist 
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der  reformirten  Kirche  Hollands  hatte  die  Kunst  aus  den 
Gotteshäusern  verbannt,  und  die  Bilderstürmerei  war  nicht  blos 
den  vorhandenen  Kunstwerken  verderblich  geworden,  sondern 
die  in  ihr  sich  tumultuarisch  aussprechende  Volksgesinnung  er- 
stickte für  alle  Zeiten  im  Keime  jeden  Versuch  einer  kirch- 
lichen Kunst.  So  vollzieht  sich  hier  die  in  der  ganzen  Kunst- 
geschichte unerhörte  Thatsache  einer  rein  profanen  Kunstblüthe. 
die  mit  Allem,  was  ideale,  spiritualistische  Anschauung  heisst, 
gebrochen  hat.  An  die  Stelle  der  religiösen  Anschauung  tritt 
das  politische  Bewusstsein,  die  Gestalten  der  Himmlischen  und 
der  Heiligen  werden  durch  das  profane  Individuum  verdrängt,  die 
kirchliche  Kunst  dankt  ab  zu  Gunsten  der  einfachen  Portraitmalerei. 

Auf  den  ersten  Blick  scheint  dies  ein  gewaltiges  Herab- 
steigen, ein  wahres  Depossedirtwerden:  der  reiche  und  tiefe 
Horizont  der  kirchlichen  Kunst  schrumpft  ein  zu  der  localen 
Enge  des  blossen  Bildnisses.  Aber  es  ist  ein  naturnothwendiger 
Zug  der  gesammten  neueren  Ent Wickelung,  dass  sie  sich  liebe- 
voll in's  bescheidenste  Einzelleben  versenkt,  das  Individuum  natur- 
wissenschaftlich und  psychologisch  erforscht  und  von  diesem  Mittel- 
punkte aus  die  ganze  Welt  der  Erscheinung  erobert.  Die  grosse 
Bewegung  der  Renaissance  beginnt,  wie  Jacob  Burckhardt  schön 
sagt,  mit  der  Entdeckung  der  Natur  und  des  Menschen;  aber 
zu  ihren  letzten  Consequenzen  gelangt  sie  erst  da,  wo  in  der 
Kunst  das  Conventionelle  der  überlieferten  religiösen  Typen 
und  die  zweite  Convention  des  antiken  Schönheitsideals  abge- 
streift, das  profane  Individuum  in  ganzer  Schlichtheit  der  Natur, 
aber  auch  mit  der  vollen  Tiefe  der  Innerlichkeit  und  mit  der 
scharfen  Bestimmtheit  seiner  unabsehbar  mannigfaltigen  Formen 
aufgefasst  wird.  Diese  Mission  war  dem  reichen  Individualismus 
des  germanischen  Geistes  vorbehalten.  Zuerst  tritt  sie  in  dem 
grössten  deutschen  Meister,  in  Albrecht  Dürer,  hervor.  Mit 
instinetiver  Sicherheit  verschmäht  er  den  conventioneilen  Wohl- 
laut, die  rhythmische  Cadenz  südlicher  Eormenschönheit,  und 
obwohl  er  sich  seine  Aufgaben  meistens  auf  religiösem  Gebiete 
sucht,  so  ist  er  in  der  Form  doch  völlig  revolutionär  und  knüpft 
ausschliesslich,  nicht  selten  bis  ins  Herbe  und  Unschöne  ge- 
rathend,  an  die  Erscheinungen  der  ihn  umgebenden  Wirklichkeit  an. 

Diese  Richtung  musste  da  ihre  letzte  Consequenz  erreichen, 
wo  aller  ideale,  vor  Allem  also  der  religiöse  Inhart  abgestreift 
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ward,  und  dies  geschah  zuerst  in  Holland.  Das  Individuum 
bleibt  aber  nicht  in  seiner  Vereinzelung  Aufgabe  der  Malerei ; 
es  steht  in  Verbindung  mit  seinen  Zunftgenossen,  seinen  Mit- 
bürgern, vor  Allem  geeinigt  durch  die  Brüderschaften  der 
Schützengilden,  die  sich  in  mannhafter  Tüchtigkeit  im  Gebrauch 
der  Warfen  üben  und  ebenso  in  heitrer  Tafelrunde  nach  voll- 
brachtem Tagewerk  sich  zusammenfinden.  Aber  auch  die 
Rathsversammlungen  der  Obrigkeit  oder  der  Vorsteher  öffent- 
licher, namentlich  milder  Stiftungen,  der  sogenannten  „Regenten-' 
gehören  dahin.  In  solcher  Gemeinsamkeit  sich  durch  die  Kunst 
des  Malers  verewigen  zu  lassen,  wird  schon  früh  ein  Gegen- 
stand des  Wetteifers.  Seit  den  dreissiger  Jahren  des  16.  Jahr- 
hunderts tauchen  diese  der  holländischen  Kunst  eigenthümlichen 
Schützen-  und  Regentenstücke  massenhaft  auf,  und  so  gross  ist 
noch  jetzt  ihre  Zahl,  dass  allein  das  alte  Rathhaus  von  Amster- 
dam ihrer  weit  über  hundert  bewahrt.  In  den  ältesten  Werken 
zeigt  sich  Auffassung  und  Anordnung  noch  wenig  belebt;  die 
Aufgabe,  eine  Anzahl  von  Personen,  in  engen  Raum  zusammen- 
gedrängt, zur  Erscheinung  zu  bringen,  enthält  für  die  Künstler 
jener  Zeit  noch  zu  grosse  Schwierigkeiten;  doch  sieht  man 
bald  die  Versuche  sich  mehren,  grössere  Lebendigkeit  der  An- 
ordnung, Mannigfaltigkeit  des  Ausdrucks  zu  gewinnen.  Am 
ersten  gelingt  dieses,  wie  leicht  begreiflich  ist,  in  der  Dar- 
stellung der  geselligen  Zusammenkünfte  beim  Schützenmahl. 

Dass  eine  Kunst,  welche  solche  Ziele  verfolgte,  am  aller- 
wenigsten von  der  italienischen  Malerei  gewinnen  konnte,  liegt 
auf  der  Hand.  Während  daher  die  flandrische  Schule,  deren 
Hauptaufgaben  immer  noch  kirchlicher  Art  waren,  im  weiteren 
Verlauf  des  16.  Jahrhunderts  dem  italienischen  Manierismus 
erlag,  bis  endlich  dem  grossen  Rubens  eine  Verschmelzung 
südlicher  Schönheit  mit  nordischer  Kraft  gelang,  sind  in  Holland 
die  Einwirkungen  Italiens  nur  vereinzelt.  Und  als  in  den 
späteren  Decennien  des  1 5.  Jahrhunderts  mancherlei  von  den 
technischen  Errungenschaften  der  italienischen  Kunst  auch  in 
Holland  die  freiere  Entfaltung  förderte,  vollzog  sich  dieser  Ein- 
Huss  zumeist  durch  Vermittelung  der  rascher  fortgeschrittenen 
flandrischen  Schule.  Diese  wird  dadurch  zum  zweiten  Male 
die  Lehrmeisterin  ihrer  jüngeren  nördlichen  Schwester.  Die 
Darstellung  wird  dadurch  freier,  lebensvoller,  die  Composition 
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ungezwungener,  die  Farbenskala  reicher  und  blühender.  Bei- 
spiele dieser  Entwickelungsstufe  bieten  das  Schützenmahl  von 
Cornelis  Corneliszoon  aus  dem  Jahre  1 583  im  Museum  zu 
Haarlem,  das  umfangreiche  Schützenstück  des  Jakob  Wilhelm 
Delff  vom  Jahre  1592  im  Rathhaus  zu  Delft,  sodann  vom  An- 
fang des  17.  Jahrhunderts  die  vier  Schützenbilder  von  Franz 
Pieterszoon  Grebber  im  Rathhaus  zu  Haarlem  und  ungefähr 
auf  derselben  Stufe  die  drei  grossen  Gemälde  von  C.  \V.  Evers- 
dyck  im  Museum  von  Rotterdam.  Hier  ist  namentlich  das 
Bild  vom  Jahre  161 6  bemerkenswert?!,  welches  in  nicht  weniger 
als  zwanzig  Figuren  den  Magistrat  der  Stadt  Goes  in  Berathung 
um  einen  Bauplan  versammelt  zeigt.  Wie  es  denn  überhaupt 
bezeichnend  für  diese  Epoche  ist,  dass  die  Maler  immer  mehr 
danach  streben,  diesen  früher  so  monotonen  Zusammenstellungen 
von  Einzelfiguren  durch  irgend  eine  gemeinsame  Handlung,  sei 
es  Schmausen  und  Zechen,  oder  Berathen  und  Rechnen,  ein 
lebensvolleres,  selbst  dramatisches  Interesse  zu  geben. 

Immer  mannigfaltiger  und  reicher  gestaltet  sich  auf  dieser 
schlichten  realen  Basis  der  Glanz  der  holländischen  Malerei. 
Jede  Stadt  hat  ihren  besonderen  Maler  für  diese  Aufgaben, 
und  es  ist  erstaunlich,  mit  welcher  Freudigkeit  und  Selbst- 
genügsamkeit immer  wieder  jenes  in  der  kampfdurchtobten  Zeit 
der  Freiheitskriege  herangewachsene  Geschlecht  kraftvoller,  in 
des  Lebens  Stürmen  erprobter  Männer  uns  vorgeführt  wird. 
Ein  gehobenes  Selbstgefühl  im  Bewusstsein  der  errungenen 
Unabhängigkeit  leuchtet  klar  und  sicher  aus  diesen  Gestalten: 
man  sieht,  dass  sie  ganz  auf  sich  selber  ruhen  und  mit  be- 
rechtigtem Stolz  alles  Fremde  von  sich  weisen.  Sie  sind 
politisch  und  religiös  wahrhafte  Independenten,  und  eine  Inde- 
pendentin  ist  auch  diese  Kunst.  Sie  stellt  sich,  nachdem  sie 
den  Aether  der  Transcendenz  verlassen  hat,  mit  festen  Füssen 
auf  die  Erde  und  erkennt  nur  den  Boden  der  Wirklichkeit  an. 
Sie  ist  darin  weit  unabhängiger  als  die  gleichzeitige  holländische 
Dichtkunst,  die  überwiegend  noch  nach  Inhalt  und  Form  den 
EinHuss  der  italienischen  Renaissance  und  das  Gepräge  des 
Humanismus  verräth. 

Den  Abschluss  dieser  ersten  Entwickelungsstufe  bezeichnet 
das  mächtige  Bild  von  Michael  Mierefeld  vom  Jahre  i6u  im 
Rathhaus  zu  Delft,  weiter  die  bedeutenden  Werke  des  Johann 


Digitized  by  Google 


4<M 


van  Ravesteyn  in  der  städtischen  Sammlung  des  Haag,  das 
älteste  vom  Jahre  1610,  endlich  aber  die  frühesten  unter  den 
Meisterwerken  des  grossen  Haarlemer  Malers  Frans  Hals,  den 
man  mit  nicht  weniger  als  acht  mächtigen  Schützen-  und 
Regentenstücken  im  Museum  seiner  Vaterstadt  bewundern  lernt. 
Diese  Bilder  umfassen  den  Zeitraum  von  1616  bis  1664  und 
repräsentiren  die  verschiedenen  Entwickelungsstadien  eines 
halben  Jahrhunderts.  Hals  knüpft  in  seinen  früheren  Werken 
an  jene  blühende  coloristische  Behandlung  an,  welche  mit  ihrer 
reichen  Farbenskala  den  Eindruck  frischen,  kraftstrotzenden 
Lebens  macht,  damit  aber  den  Reiz  einer  vollkommenen  Luft- 
perspective  und  fein  abgewogenen  Helldunkels  verbindet. 
Sprühende  Gewalt  des  Lebens,  heitere  Genussfähigkeit  und 
ernste  männliche  Würde  leuchten  aus  diesen  Bildern,  in  welchen 
die  holländische  Malerei  zur  höchsten  Freiheit,  zur  vollen  Herr- 
schaft über  alle  Mittel  coloristischer  Wirkung  sich  erhebt. 

Auf  diesem  Standpunkt  war  die  Malerei  in  Holland  ange- 
langt, als  Rembrandt,  noch  in  den  Knabenschuhen,  den  Ver- 
such machte,  sich  den  aufgedrungenen  gelehrten  Studien  zu 
entziehen  und  das  Banner  der  so  fröhlich  sich  entfaltenden 
Malerei  zu  ergreifen.    Vergeblich  indess  versucht  man  sich  die 
ersten  Stufen  seines  künstlerischen  Entwickelungsganges  klar 
zu  machen.    Wir  wissen  nur,  dass  er  zuerst  bei  Jacob  Isaaks- 
zoon  van  Swanenburch  in  die  Lehre  kam.    Dieser  war  noch 
in  späten  Jahren  in  Italien  gewesen,  aber  von  seiner  Kunst- 
richtung haben  wir  keine  Anschauung,  obwohl  man  vielleicht 
annehmen  darf,  dass  die  effektvolle  Manier  der  italienischen 
Naturalisten,  vor  Allem  des  Caravaggio,  ihn  wie  andere  gleich- 
zeitige Niederländer  am  meisten  angezogen  habe.  Rembrandt 
blieb  drei  Jahre  bei  seinem  Meister  in  der  Lehre,  begab  sich 
dann  aber  zu  Pieter  Lastman  nach  Amsterdam,  um  sich  dort 
in  der  Kunst  zu  vervollkommnen.     Ueber  das  Wesen  dieses 
Künstlers  können  wir  uns  aus  mehreren  Arbeiten  eine  klare  Vor- 
stellung machen.  Lastman  gehörte  zu  dem  nordischen  Künstler- 
kreise, der  sich  in  Rom  an  Adam  Elsheimer  angeschlossen  hatte. 
Dieser  war  bekanntlich  unter  den  nordischen   Malern  (wenn 
man  die  vereinzelten  Beispiele  Holbeins  im  Freiburger  Altare 
und  den  Altar  in  Colmar  ausnimmt)  der  erste,  welcher  auf  künst- 
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liehe  LichtefTecte  ausging.  In  seinen  seltenen  miniatur- 
artig ausgeführten  Bildern  erkennen  wir  die  landschaft- 
liche Richtung  Dürers,  verbunden  mit  dem  Streben,  durch 
nächtliche  Beleuchtungseffecte  ein  neues  Element  poetischer 
Stimmung  für  die  Malerei  zu  gewinnen.  Lastman  hat  diese 
Richtung  seines  Meisters  aufgenommen;  die  wenigen  Bilder,  die 
wir  von  ihm  kennen  (Rotterdam,  Braunschweig,  Haarlem,  Berlin), 
zeigen  dies  deutlich.  Ohne  Zweifel  war  es  diese  Richtung, 
welche  den  jungen  Rembrandt  mit  voller  sympathischer  Macht 
berührte  und  ihn  veranlasste,  Lastmans  Schule  aufzusuchen. 
Wer  mochte  damals  ahnen,  dass  der  jugendliche  Leidener 
Kunstjünger  das,  was  bisher  nur  ein  Spiel  gewesen  war,  mit 
der  vollen  Macht  einer  fast  dämonisch  wirkenden  Subjectivität 
zu  einem  neuen  grossartigen  malerischen  Stil  zu  erheben  be- 
rufen war. 

Ks  heisst.  dass  Rembrandt,  nachdem  er  noch  ein  halbes 
Jahr  den  Unterricht  Lastmans  genossen,  nach  Leiden  zurück- 
gekehrt sei.  Dies  mag  um  1024  gewesen  sein;  der  junge 
Meister  zählte  zwar  erst  17  Jahre,  muss  aber  bereits  solche 
Zeichen  hervorragender  Bedeutung  gegeben  haben,  dass  er  unter 
seinen  Schülern  schon  damals  einen  namhaften  Künstler,  Ger- 
hard Dow,  zählte.  Aus  diesen  ersten  Jahren  seiner  selbständigen 
Thätigkeit  besitzen  wir  ein  Oelbild  vom  Jahre  1627,  das  aus 
der  Galerie  von  Pommersfelden  in  die  Sammlung  von  Stuttgart 
übergegangen  ist.  Ks  stellt  den  heiligen  Paulus  im  Gefängniss 
lesend  dar.  Die  Durchführung  zeigt  namentlich  in  den  nackten 
Theilen,  im  Kopf,  den  Händen  und  den  unbekleideten  Küssen, 
eine  detaillirende  Sorgfalt  der  Behandlung,  welche  man  dem 
Nachfolger  Klsheimers  und  Lastmans  wohl  zutrauen  kann, 
vollends  wenn  man  sich  ihn  als  zwanzigjährigen  jungen  Mann 
im  Beginn  seiner  Laufbahn  vorstellt.  Der  durch  ein  hohes 
Fenster  seitwärts  einfallende  Lichtstrom  beweist,  wie  schon 
damals  die  Tendenz  auf  eine  effectvolle  Beleuchtung  das  Ziel 
seiner  Kunst  bildete.  Aus  dem  folgenden  Jahre  kennt  man,  ab- 
gesehen von  einigen  zweifelhaften  Werken,  zwei  Bildnisse  der 
Mutter  Rembrandts  in  Radirungen:  die  ersten  unter  den  zahl- 
reichen Zeugnissen  der  kindlichen  Pietät,  welche  den  Künstler 
so  oft  zum  Pinsel  oder  zur  Nadel  greifen  Hess,  um  diese  ge- 
liebten Züge  festzuhalten. 
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Mit  diesen  Arbeiten  schliesst  die  erste  jugendliche  Epoche 
Rembrandts  ab.    Im  Jahre  1631  vertauscht  er  das  stille  ge- 
lehrte Leiden  mit  dem  mächtig  aufstrebenden  Amsterdam.  Die 
gewaltige  Stadt,  in  weitem  halbmondförmigem  Bogen  sich  am 
Ufer  des  Y  ausdehnend,  hatte  bald  nach  der  Unabhängigkeits- 
erklärung sich  zu  staunenswerther  Grösse  und  Macht  aufge- 
schwungen.   Als  1585  Antwerpen    wieder  in  die  Hände  der 
Spanier  gefallen  war  und  darüber  seinen  Welthandel  einbüsste, 
trat  Amsterdam  dies  Erbtheil  an  und  ward  in  kurzer  Zeit  die 
erste  Handelsstadt  der  Welt.     Schon    1022   zählte  die  Stadt 
hunderttausend  Einwohner,   und  vorher  bereits  hatte  sie  sich 
nach  Westen  durch   Anlage  der  „Xeuen  Stadt"  vergrössern 
müssen.    Sie  war  der  Markt,  auf  welchem  alle  Producte  des 
fernen  Ostens  und  des  äussersten  Westens  zusammenströmten, 
und  das  Gewimmel  auf  ihren  Plätzen  und  Strassen,   das  Ge- 
dränge der  Seeschiffe  in  ihrem  Hafen  bezeugte  die  Regsamkeit 
eines  Verkehrs,  in   welchem  alle    Nationen  vertreten  waren. 
Die  Mannigfaltigkeit  dieses  Yölkergewimmels,  unter  welchem  die 
grosse  Anzahl  jüdischer  Einwohner  einen  noch  jetzt  in  der 
Physiognomie  Amsterdams  hervortretenden  malerisch  interessan- 
ten Charakterzug  ausmacht,  musste  die  Phantasie  eines  Künstlers 
mächtig  anziehen.   Wie  ähnliche  Bedingungen  zwei  Jahrhunderte 
früher  in   den  Strassen  Brügges  und  Gents  den  grossen  Be- 
gründer der  flandrischen  Malerei  zur  Darstellung  des  wirklichen 
Lebens  in  seiner  ganzen  Mannigfaltigkeit  begeistert  und  den 
Sinn  für  das  Malerische  angeregt  hatten,  so  erkennen  wir  jetzt 
verwandte  Einflüsse  in  noch  stärkerem  Maasse  bei  Rembrandt. 
Zudem  gewann  damals  die  Stadt  auch  in  ihrer  Architektur  jenen 
lebensvollen  Charakter,   der  nicht  minder  geeignet  war,  den 
malerischen  Sinn  zu  nähren.     Die  derben  Barockformen  jener 
schmalen  hochgegiebelten  Häuser,  die  mit  ihren  dunklen  Back- 
steinmassen und  den  kräftigen  Hausteingesimsen  sich  in  der 
trüben  Eluth  der  Grachten  spiegeln  und  mit  dem  frischen  Grün 
der  sich  vor  ihnen  hinziehenden  Baumreihen  und  dem  sanften 
Blau  des  Himmels  jenen  reichen  Earbenaccord  bilden,  wie  wir 
ihn  jetzt  noch  in  schönster  Wirkung  in  Danzigs  Strassen  be- 
wundern, während  das  moderne  Amsterdam  durch  Oelfarbe  und 
nüchternes  Xivelliren  der  Formen  viel  von  seinem  ehemaligen 
Reiz  eingebüsst  hat,  —  das  Alles  musste  eine  jugendlich  auf- 
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strebende  Künstlernatur  reizen.  Und  in  diesen  Häusern,  auf 
diesen  Strassen  bewegte  sich  ein  Leben,  das  nicht  blos  in 
Handel  und  Wandel,  in  Verkehr  und  Gewerbe,  sondern  auch 
in  geistigem  Schaffen,  in  Architektur,  Bildnerei  und  Malerei, 
in  Literatur,  Poesie  und  Geschichtschreibung  die  grossen  poli- 
tischen und  religiösen  Bewegungen  spiegelte,  deren  Schauplatz 
es  war. 

Auf  diesen  Boden  verpflanzt  konnte  erst  die  Kunst  Rem- 
brandts  zur  vollen  Entfaltung  kommen.  Wie  schon  sein  frühestes 
Gemälde  vom  heiligen  Paulus  zeigt,  war  er  keineswegs  gewillt, 
gleich  der  Mehrzahl  seiner  Zeit-  und  Landesgenossen,  sich  auf 
Bildnissdarstellungen  zu  beschränken.  Vielmehr  sucht  er  für 
seine  Kunst  den  möglichst  freien  und  weiten  Horizont  und  zieht 
namentlich  die  religiöse  Darstellung  mit  in  sein  Bereich.  Aber 
er  giebt  sie  in  einem  ganz  anderen  neuen  Sinne,  oder  vielmehr 
er  erneuert  die  ältere  echt  germanische  Kunstweise,  indem  er 
an  das  anknüpft,  was  Dürer  und  Lucas  van  Leiden  geschaffen 
haben.  Dass  er  beide  Meister  hoch  verehrte,  wissen  wir, 
besass  er  doch  nicht  blos  Dürers  Proportionslehre,  sondern 
sammelte  auch  die  Kunstblätter  dieser  seiner  Vorläufer,  wie 
er  denn  für  einen  Stich  des  Lucas  van  Leiden  einmal  achtzig 
Thaler  gegeben  haben  soll,  eine  für  jene  Zeit  enorme  Summe. 
Das  Eigentümliche  an  den  religiösen  Darstellungen  dieser 
nordischen  Meister  ist  aber,  dass  sie  die  heiligen  Geschichten 
des  traditionell  kirchlichen  Pomps  entkleiden,  die  gesammte 
ideale  Schönheit,  welche  die  italienische  Kunst,  begeistert  vom 
Hauch  der  Antike,  ihnen  verliehen  hat,  über  Bord  werfen  und 
an  die  Stelle  glänzender  Pracht,  festlichen  Rausches  die  be- 
scheidene Innerlichkeit  und  Anspruchslosigkeit  des  germanischen 
Gemüthes  setzen.  Keinen  grösseren  Gegensatz  kann  man  sich 
denken,  als  die  glanzvolle  aristokratische  Kunst  des  neubelebten 
Katholicismus,  wie  sie  uns  im  Farbenrausch  Rubens'scher 
Bilder  entgegentritt  und  die  streng  protestantische,  ja  demo- 
kratisch-puritanische Kunst  eines  Rembrandt.  Dort  die  kolos- 
salen Altarbilder,  die  in  ihren  riesenhaften  Dimensionen,  ihrer 
herausfordernden  Farbenpracht  und  üppigen  Sinnlichkeit,  ihren 
rauschenden  Apotheosen  und  ergreifenden  Martyrien  den  Triumph 
einer  siegreichen  Kirche  feiern,-  die  nicht  selten  alle  Wahrheit 
und  Innerlichkeit  der  F.mpfindung  einem  blendenden  Scheine 
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opfert:  hier  Bilder  meist  kleinerer  Dimension,  ohne  Formen- 
reiz und  selbst  ohne  den  Glanz  einer  reicheren  Coloristik,  aber 
in  aller  Herbheit  der  Form  sich  hervorringend  aus  den  Tiefen 
des  subjectiven  Gemüths,  Zeugnisse  einer  echt  protestantischen 
Gesinnung,  die  im  stillen  Kämmerlein  mit  dem  Höchsten  ringt. 
Ihr  Gebiet  ist  das  alte  und  neue  Testament,  wobei  mit  beson- 
derer Vorliebe  die  heldenhaften  Geschichten  des  ersteren  in 
den  Gestalten  eines  Simson,  Moses  u.  s.  w.  nach  der  Sinnes- 
richtung des  Puritanismus  zur  Geltung  kommen.  Niemals  strebt 
Rembrandt  in  diesen  Darstellungen  nach  einer  geläuterten 
Form ;  selbst  der  Gestalt  Christi  mangelt  meist  jeder  Zug  idealer 
Schönheit,  wie  sie  dem  Gottessohn  sonst  herkömmlich  ist. 
Aber  um  so  mehr  trägt  dafür  die  schlichte  Gestalt  die  Spuren 
leidvollen  Sorgens,  schmerzlicher  Bekümmerniss,  Zeugnisse  der 
Kämpfe,  unter  welchen  „des  Menschen  Sohn"  in  der  Knechts, 
gestalt,  voll  erbarmenden  Mitleids,  für  das  Heil  der  nachtum- 
strickten Welt  gelebt  und  gelitten  hat.  Schon  bei  Dürer  finden 
wir  denselben  Grundzug;  Rembrandt  verstärkt  ihn  noch,  indem 
er  das  demokratisch  Volksthümliche  in  der  Gestalt  des  Zimmer- 
mannssohnes heraushebt.  Und  diese  ganze  Welt  von  Gestalten, 
die  er  oft  im  figurenreichen  Gedränge  bei  seinen  heiligen  Ge- 
schichten ausbreitet,  wie  zeigt  sie  uns  das  niedere  Volk  in  all 
seinen  Schattirungen,  markig  und  hässlich,  aber  überströmend 
von  jenem  leidenschaftlichen  Ausdruck,  der  jenseits  der  Grenzen 
conventioneil  gezügelter  Lebensformen  liegt.  Dazu  kommt  dann 
als  neues  Element  und  zugleich  als  jüngste  Ausgeburt  des 
phantastischen  Zuges,  der  von  jeher  der  germanischen  Kunst 
im  Blute  stack,  eine  Fülle  orientalischer  Figuren  und  Costüme, 
zu  denen  besonders  das  Judenviertel  der  Weltstadt  seine  cha- 
raktervollen Typen  stellen  musste. 

Gewiss  mangelt  dieser  Kunst  Alles,  was  Schönheit  und 
Adel  der  Form,  was  rhythmischer  Schwung  plastisch  durch- 
gebildeter Gestalten  heisst.  Auch  selbst  die  reiche  Farben- 
skala eines  blühenden,  von  heiterem  Tageslicht  gesättigten 
Colorits  darf  man  nicht  suchen.  Die  Palette  ist  von  Haus  aus 
einfacher  und  vereinfacht  sich  noch  zusehends  im  weiteren  Lauf 
der  Fntwickelung.  Das  eigentliche  Element,  auf  dem  die  Wir- 
kung dieser  wundersamen  Werke  beruht,  ist  das  Helldunkel, 
in  dessen  Ausbildung  Rembrandt  die  höchste  Stufe  erreicht 
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hat.  Und  zwar  ist  auch  dies  in  ganz  anderer  Weise  aufgefasst, 
als  es  bei  dem  grössten  Helldunkel-Meister  Italiens  der  Fall 
ist.  Bei  Corregio  umfluthet  ein  Strom  holden  Tageslichts  die 
wonnigen  genussfrohen  Gestalten,  zart  gedämpft  durch  klare 
Halbschatten,  wie  sie  etwa  das  dichte  Laub  des  sommerlichen 
Waldes  über  die  schwellenden  Glieder  ruhender  Nymphen 
zaubert,  so  dass  bis  in  die  fernsten  Winkel  die  Reflexe  des 
goldigen  halbgebrochenen  Lichtes  hineinzittern.  Bei  Rembrandt 
dagegen  liegt  Alles  auf  den  ersten  Blick  wie  von  nächtlicher 
Finsterniss  verschlungen  da;  nur  einzelne  grelle  Lichter  fallen 
auf  die  hervorragenden  Theile  der  Composition.  Man  sieht, 
dass  Rembrandt  seine  Beleuchtungsstudien  im  geschlossenen 
Räume  gemacht  hat,  in  welchen  ein  scharfer  Lichtstrahl  durch 
künstliche  Vorrichtung  schräg  einfallt.  Princip  seiner  Dar- 
stellung ist  es  nun,  das  Licht  so  zu  concentriren ,  dass  es  auf 
die  Hauptgestalten  mit  voller  Macht  sich  ergiesst,  während  in 
dem  durch  alle  Kunst  der  Luftperspective  magisch  vertieften 
Raum  alles  Nebensächliche  wie  in  nächtliche  Finsterniss  ge- 
hüllt daliegt.  Je  weniger  er  seine  Gestalten  plastisch  durch- 
bildet, desto  mächtiger  ist  dies  specifisch  malerische  Heraus- 
arbeiten, diese  Vertiefung  des  Raumes  für  die  Wirkung  seiner 
Kunst.  Daher  verlegt  er  auch  am  liebsten  die  Scene  in  ge- 
schlossene Räumlichkeit,  die  Keiner  vor  ihm  mit  der  vollen 
Poesie  häuslichen  Behagens  geschildert  hat.  Doch  auch  darin 
ist  er  ein  bewusster  Nachfolger  Dürers  und  ein  charaktervoller 
Vertreter  nordischer  Sitte,  die  den  Menschen  schon  durch 
klimatische  Einflüsse  an  die  trauliche  Enge  des  Hauses  fesselt, 
während  der  Süden  lieber  das  freie  Himmelslicht  oder  die 
luftigen  Hallen  von  Tempeln  und  Palästen  aufsucht.  Es  geht 
uns  daher  vor  diesen  Bildern  Rembrandts  wie  es  in  Wirklich- 
keit geschieht,  wenn  wir  in  einen  halbdunklen  nur  theilweise 
scharf  beleuchteten  Raum  treten.  Das  Auge,  anfangs  durch 
den  scharfen  Lichtstrahl  geblendet,  gewöhnt  sich  allmählich  an 
die  Dunkelheit  und  gewahrt  nun,  dass  aus  dem  halbnächtlichen 
Hintergründe  eine  Gestalt  nach  der  andern  auftaucht.  Dieses 
Helldunkel  ist  die  Poesie  der  Rembrandt'schen  Kunst;  gegen- 
über der  strengen  Objectivität  einer  mehr  plastischen  Kunst 
vertritt  sie  die  verschleierte  Innerlichkeit  subjectiven  Empfin- 
dungslebens und  bringt  in  die  Malerei  jene  träumerische  Wir- 
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kung,  die  wir  als  musikalische  Stimmung  bezeichnen  können. 
Sowohl  in  seinen  Gemälden  wie  in  seinen  zahlreichen  Radi- 
rungen bringt  Rembrandt  diese  Richtung  zu  höchster  Voll- 
endung. Und  zugleich  gewährt  er  durch  das  trauliche  Halb- 
licht, mit  dem  er  seine  Bilder  erfüllt,  den  besonderen  Eindruck 
des  gemüthlichen  Behagens,  welches  dem  Nordländer  die  Enge 
seiner  geschlossenen  Räume  als  Schutz  gegen  die  Rauheit  des 
Klimas  so  anheimelnd  erscheinen  lässt.  Dies  specifisch  germa- 
nisch-gemüthliche  Element  hat  schon  Dürer  bei  Compositionen 
wie  dem  berühmten  Hieronymus  in  der  Zelle  vorbildlich  aus- 
gesprochen. 

Indess  bleibt  Rembrandt  nicht  ausschliesslich  im  Kreise 
religiöser  Darstellungen ;  wir  werden  ihn  vielmehr  daneben  so- 
wohl im  Einzelbildniss  wie  in  den  grossen  Collectivportraits 
der  Schützen-  und  Regentenstücke  als  einen  der  Grössten  kennen 
lernen;  wir  haben  von  ihm  Genrescenen,  Historienbilder,  Still- 
leben und  landschaftliche  Darstellungen  zu  verzeichnen,  und 
nur  das  Gebiet  der  antiken  Mythologie  hat  er  blos  gelegent- 
lich und  zwar  mehr  karikirend  als  ernsthaft  gestreift.  Die  ge- 
sammte  humanistische  Bildung  der  Zeit,  obwohl  er  ihr  nicht  fern 
stand  und  sogar  italienische  und  antike  Kunstwerke  schätzte 
und  sammelte,  hat  er  in  seinen  Werken  ausgeschlossen,  um 
so  reiner  dagegen  das  volksthümliche  Element  in  seiner  ger- 
manischen Besonderheit  zum  Ausdruck  gebracht. 


Was  wir  von  den  äusseren  Lebensverhältnissen  des  Meisters 
wissen,  ist  leider  nicht  eben  viel.  Die  Anekdotenjägerei  der 
früheren  Kunstschriftsteller  hat  diese  Lücken  mit  allerlei  Histör- 
chen auszufüllen  gesucht,  wie  sie  Neuigkeits-  und  Klatschlust 
immer  als  trübe  Nebel  um  die  leuchtenden  Gestalten  grosser 
Menschen  ausbreiten.  Wir  verzichten  auf  diesen  Kleinkram 
und  halten  uns  ausschliesslich  an  das  thatsächlich  Ermittelte. 
Wir  erfahren  zunächst,  dass  Rembrandt  ein  Miethsquartier  auf 
der  Blumengracht  bezog  und  dass  alsbald  Schüler  sich  bei  ihm 
einfanden.  Zu  den  ersten  derselben  gehören  Jan  Georg  van 
Vliet  und  Ferdinand  Bol,  der  dem  Meister  in  seinen  Licht- 
effecten  bald  sehr  nahe  kommen  sollte.  Ihnen  schlössen  sich 
Govaert  Elinck  aus  Cleve,  Jacob  Backer,  Willem  de  Porter, 
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Jan  de  Weth,  weiterhin  Jan  Victor,  Gerbrand  van  den  Eeck- 
hout,  Philipp  Köninck  und  viele  Andere  an.  Der  Glanz  des 
neuen  jugendlichen  Gestirns,  der  Eindruck  seiner  hocheigen- 
thümlichen  gewaltig  ergreifenden  Kunst  zog  in  der  Folgezeit 
eine  immer  grössere  Anzahl  von  Schülern  an,  so  dass  Rem- 
brandt  bald  der  Mittelpunkt  der  holländischen  Schule  wurde, 
wie  Rubens  es  für  die  flandrische  war.  Durch  alle  Schöpf- 
ungen des  jugendlichen  Rembrandt  weht  ein  Zug  von  Frische 
und  fröhlichem  Lebensmuth,  der  nicht  selten  ins  Kecke  und 
Uebermüthige  umschlägt. 

Und  diesem  äusseren  Glück  des  jungen  Meisters  sollte  auch 
das  innere  zur  Seite  treten.  In  der  Familie  des  verstorbenen 
Raths  und  Bürgermeisters  Rombert  Ulenburgh  von  Leeuwarden 
machte  er  die  Bekanntschaft  mit  dessen  Tochter  Saskia.  Ihr 
Vater  war  1 584  als  Gesandter  von  Friesland  zum  Prinzen 
Wilhelm  von  Oranien  geschickt  worden  und  zufallig,  als  er  am 
10.  Juli  im  Familienkreise  mit  dem  Fürsten  speiste,  Zeuge  der 
Ermordung  desselben  geworden.  In  seinen  letzten  Lebensjahren 
war  er  Mitglied  des  friesischen  Rathes.  Seine  drei  Söhne  be- 
fanden sich  in  angesehenen  Stellungen  und  von  seinen  sechs 
Töchtern  waren  vier  ebenfalls  mit  angesehenen  Männern  ver- 
heirathet,  während  die  fünfte  schon  1622  dem  talentvollen  Maler 
Wybrand  de  Geest  ihre  Hand  gegeben  hatte.  Rembrandt  trat 
also  nicht  blos  in  eine  weitverzweigte  Familienverbindung, 
sondern  erhielt  auch  durch  seine  Frau  ein  nicht  unbedeutendes 
Vermögen.  Inzwischen  war  1632  Rembrandts  Vater  gestorben, 
und  seine  Mutter,  die  der  Sohn  so  oft  in  Gemälden  und  Radi- 
rungen dargestellt  hat,  folgte  ihm  1 640.  Rembrandt  bezog  mit 
seiner  jungen  Frau  nun  eine  neue  Wohnung  in  der  Breed 
Straat.  Ein  glückliches  Leben  voll  frohen  Schaffens  und 
glänzender  Erfolge  bezeichnet  die  acht  Jahre  dieser  Ehe,  die 
schon  1642  durch  den  Tod  der  jungen  Frau  aufgelöst  wurde. 
Und  dieser  frühe  Todeskeim  sollte  von  der  zarten  Frau  sich 
auf  die  Nachkommenschaft  vererben:  drei  Kinder  starben  eines 
frühen  Todes:  erst  das  vierte,  der  1041  geborene  Sohn  Titus, 
blieb  am  Leben,  aber  nur  um  ebenfalls  schon  mit  25  Jahren 
noch  vor  des  Vaters  Tode  heimzugehen. 

Doch  vermochten  diese  einzelnen  Schatten  das  Glück  des 
jungen  Ehepaares  nur  vorübergehend  zu  trüben.    Der  Künstler 
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selbst  hat  in  Gemälden  und  Kadirungen  immer  wieder  Zeugniss 
abgelegt  von  dem  Behagen  seiner  häuslichen  und  ehelichen 
Fxistenz.  am  küstlichsten  in  den  Porträts  seiner  Saskia,  die 
man  in  den  Galerieen  von  Cassel,  Dresden  ^  164 1 ),  Antwerpen 
'kurz  vor  ihrem  Tode  1642  gemalt)  u.  a.  besitzt.  Besonders  in 
dem  berühmten  Casseler  Bilde,  wo  uns  das  nicht  gerade  schöne, 
aber  feine  und  sinnige  Gesichtchen  von  goldigem  Licht  um- 
flossen im  Profil  entgegentritt,  leich  beschattet  von  dem  breit- 
krempigen Hut  mit  weisser  Feder,  der  zarte  Hals  von  köst- 
lichem Geschmeide  umschlungen,  das  mit  dem  rothen  Sammt- 
kleide.  den  Perlenschnuren  und  dem  goldenen  Armband  eine 
prächtige  Wirkung  macht.  Im  vollen  Jubel  des  Glücks  zeigt 
sich  dann  der  Künstler  auf  jenem  Dresdener  Bilde,  wo  er  in 
flotter  Kriegertracht,  voll  übermüthiger  Lust  ein  Champagner- 
glas hoch  emporhaltend,  die  reich  geschmückte  junge  Frau  auf 
dem  Schoosse  hält.  Doch  ist  nicht  zu  leugnen,  dass  ihm  der 
Ausdruck  des  Lachens  nicht  so  ungezwungen  und  glücklich 
gelungen  ist,  wie  der  lustige  Frans  Hals  ihn  zu  geben  weiss. 

Damals  begann  auch  für  Rembrandt  die  Zeit  des  eifrigen 
Sammeins  von  Kunstwerken  und  Alterthümern  aller  Art,  wie 
sie  Auge  und  Herz  eines  Malers  erfreuen.  Gewänder  von 
Sammt  und  Seide,  kostbare  Waffen  und  Geschmeide,  phanta- 
stische Curiositäten,  werthwolle  Stiche  und  Radirungen,  Gemälde 
und  zwar  nicht  blos  eigene  und  von  anderen  holländischen 
Meistern,  sondern  auch  von  Italienern.  Das  später  aufge- 
nommene Inventar  des  Rembrandt'schen  Hauses  giebt  ein 
lebendiges  Bild  von  dem  Reichthum  und  dem  malerischen  Reiz 
dieser  Finrichtung,  sowie  von  der  Vielseitigkeit  seiner  künstle- 
rischen Interessen.  Um  die  häufigen  lästigen  Umzüge  zu  ver- 
meiden, kaufte  er  sich  um  1640  ein  eigenes  Haus  in  der  Joden- 
breedstraat.  Fs  lag  im  Judenviertel,  Zeugniss  genug,  wie  frei 
der  Künstler  von  den  Yorurtheilen  seiner  Zeit  war  und  wie 
sehr  ihn  wahrscheinlich  das  Malerische  seiner  Nachbarschaft 
für  manche  Unannehmlichkeiten  derselben  entschädigte.  Aber 
auch  sonst  scheint  er  sich  um  Vorurtheile  wenig  gekümmert 
zu  haben.  Wir  ersehen  das  aus  gerichtlichen  Streitigkeiten, 
welche  sich  1658  durch  Verwandte  seiner  Frau,  seinen  Schwager 
Doctor  van  Loo  und  dessen  Gattin,  gegen  ihn  erhoben.  Diese 
hatten  die  Beschuldigung  ausgesprochen,  dass  Saskia  ihr  väter- 
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liches  Erbtheil  durch  Prunksucht  verschleudere.  Rembrandt 
verklagte  darauf  seinen  Schwager  wegen  Verleumdung  und  er- 
klärte, unterstutzt  von  einem  anderen  Schwager,  dem  Anwalt 
Ulrich  Ulenburgh,  dass  er  und  seine  Frau  überreich  mit  Glücks- 
gütern gesegnet  seien,  wofür  sie  dem  Allmächtigen  nicht  genug- 
danken konnten.  Sie  verlangten  die  Bestrafung  der  Beleidiger. 
Diese  wiesen  jede  Absicht  zu  verleumden  und  zu  beleidigen 
zurück,  erklärten  sich  aber  bereit,  anstatt  der  geforderten  Busse 
von  64  Goldgulden  deren  8  zu  zahlen,  in  Anbetracht,  dass  die 
Kläger  nur  ein  Maler  und  eine  Malersfrau,  also  Privatpersonen 
wären.  Rembrandt  befand  sich  damals  ohne  Frage  in  günstigen 
Vermögensverhältnissen.  Die  zahlreichen  Kunstwerke,  die  er 
in  fleissigem  Schaffen  hervorbrachte,  scheinen  ihm  gut  honorirt 
worden  zu  sein;  von  seinen  Schülern,  deren  jeder  ihm  jährlich 
100  Gulden  Lehrgeld  zahlen  musste,  hatte  er  ein  Einkommen 
von  über  2500  Gulden;  beim  Tode  der  Mutter  1640  erhielt  er 
seinen  Antheil  an  der  nicht  unbedeutenden  Erbschaft  und  als 
Saskia  zwei  Jahre  darauf  starb,  wurde  sein  Vermögen  gericht- 
lich auf  40,750  Gulden  geschätzt.  In  ihrem  Testament  setzte 
sie  zwar  ihren  Sohn  Titus  zum  Erben  ihres  beträchtlichen  Ver- 
mögens ein,  aber  mit  der  Bedingung,  dass  ihr  Gatte  bis  zu 
seiner  Wiederverheirathung  oder,  falls  diese  nicht  einträte,  bis 
zu  seinem  Tod  im  Vollbesitz  und  in  Nutzniessung  aller  ihrer 
nachgelassenen  Güter  verbleiben  solle. 

Werfen  wir  einen  Blick  auf  die  Thätigkeit  des  Meisters 
während  dieser  ersten  Epoche  seines  Wirkens,  so  finden  wir 
den  ganzen  Reichthum  und  die  Mannigfaltigkeit  seiner  Kunst 
bereits  entwickelt;  aber  es  überwiegt  noch  eine  schlichte,  objectiv 
und  naiv  den  Erscheinungen  der  Wirklichkeit  sich  hingebende 
Auffassung.  Am  meisten  erkennt  man  dies  im  Porträt,  wo  die 
Klarheit  der  Töne,  die  frische  Lebenskraft  wetteifert  mit  der 
gesunden  Auffassung  von  Meistern  wie  Mierefeld,  Ravesteyn 
und  mit  den  früheren  Bildern  von  Frans  Hals.  Doch  zeichnet 
ein  wunderbar  goldiges  Leuchten  Rembrandts  Bildnisse  schon 
damals  vor  allen  anderen  aus.  So  die  beiden  köstlichen  Pendants 
eines  männlichen  und  weiblichen  Bildnisses  im  Belvedere  zu 
Wien,  die  um  1632  entstanden  sein  müssen;  so  mehrere  treff- 
liche Bildnisse  in  der  Galerie  zu  Cassel,  namentlich  der  Dichter 
Croll  vom  Jahre  1634,  von  sorgfältigster  Ausführung  mit  meister- 
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haft  gemalter  Hand.  Aus  demselben  Jahre  ein  männliches 
Brustbild,  das  den  Künstler  selbst  mit  einer  Sturmhaube  dar- 
zustellen scheint,  ebenfalls  von  grosser  Feinheit  und  Vollendung; 
das  Bildniss  des  Schreibmeisters  Copenol,  im  Begriff  sich  eine 
Feder  zu  schneiden,  in  goldig  klarem  Helldunkel;  das  überaus 
feine  poetisch  aufgefasste  Porträt  einer  jungen  Dame  in  gelb- 
grünlich schillerndem  Gewände  und  dunkelgrünem  pelzver- 
brämtem Ueberwurf,  in  der  Hand  eine  Nelke  haltend;  sodann 
der  angebliche  Bürgermeister  Six  vom  Jahre  1639,  edel  und 
vornehm  aufgefasst,  in  warmem  Ton,  und  endlich  das  schon 
erwähnte  Bildniss  der  Saskia,  vielleicht  in  der  Zeit  ihrer  Ver- 
lobung gemalt,  eins  der  köstlichsten  Frauenbildnisse,  duftig  und 
zart,  von  seelenvoller  Anmuth. 

Wie  fröhlich  der  junge  Meister  damals  in's  Leben  blickte, 
erkennt  man  am  besten  aus  den  beiden  Selbstporträts  des 
Berliner  Museums,  das  eine  vom  Jahre  1634,  im  schwarzen 
Pelz  und  schwarzer  Sammtmütze.  das  andere,  offenbar  aus  der- 
selben Zeit,  mit  schwarzem  Sammtbarett  und  weisser  Feder, 
um  den  Hals  eine  stählerne  Halsberge  und  eine  schwere  goldene 
Kette.  Der  nicht  eben  schöne  Kopf  zeigt  in  seinen  breiten, 
echt  niederländischen  Formen  und  dem  üppigen  krausen  Haar 
jugendliche  Vollkraft,  die  in  übermüthiger  Lust  aus  den  geist- 
reich kecken  Zügen  hervorleuchtet.  Köstlich  ist  auch  im 
Louvre  das  Selbstporträt  vom  Jahre  1633,  von  goldiger  Feinheit 
des  Tons;  weiter  ebendort  eins  vom  Jahre  1634,  nicht  ganz 
so  klar,  dabei  flüchtiger  behandelt,  und  noch  breiter  und  kecker, 
in  einem  glühenden  Colorit  eins  aus  dem  Jahre  1637.  Man 
sieht  an  all  diesen  Bildern,  welche  Freude  der  Künstler  daran 
fand,  sich  und  die  geliebte  Frau  stets  von  Neuem  darzustellen, 
und  wie  er  aus  seinem  Costümvorrath  stets  neue  Varianten  für 
Bekleidung  und  Schmuck  dabei  schöpfte. 

Eins  der  Hauptwerke  dieser  Epoche  ist  aber  die  Anatomie 
des  Professors  Tulp,  in  der  Galerie  des  Haag,  vom  Jahre  1632. 
Auch  diese  Gattung  von  Bildern,  welche  berühmte  Anatomen 
am  Secirtisch,  umgeben  von  einer  Schaar  Zuhörer,  darstellen, 
waren  in  Holland  beliebt.  Rembrandt  aber  schuf  in  seinem 
Werke  das  berühmteste  und  bedeutendste  Bild  dieser  Gattung. 
Der  gelehrte  Professor  steht  demonstrirend  vor  einer  männlichen 
Leiche,  indem  er  das  Ader-  und  Muskelgeflecht  des  linken 
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secirten  Armes  darlegt.  Sieben  Zuhörer,  nicht  Jünglinge,  sondern 
Männer  in  reifem  Alter,  drängen  sich  in  mannigfaltigem  Aus- 
druck gespannter  Erwartung  von  der  andern  Seite  um  den 
Gegenstand  ihrer  Aufmerksamkeit.  Der  Zwang,  welchen  bei 
solchen  Collectivbildern  die  Forderung  einer  möglichst  gleich- 
mässigen  Deutlichkeit  in  der  Darstellung  sämmtlicher  Betheiligen 
dem  Künstler  aufnöthigt,  ist  auch  hier,  wie  man  an  den  beiden 
Figuren  an  der  äussersten  Linken  bemerken  kann,  nicht  ganz 
überwunden.  Im  Uebrigen  aber  welch  freies  mannigfaltiges 
Leben,  welch  vollendete  Kraft  der  Charakteristik  in  allen  diesen 
Köpfen !  Wie  ist  jeder  auch  im  Fleischton  individuell  behandelt, 
und  wie  sind  sie  alle  im  Licht  abgestuft!  Die  grösste  Masse 
des  Lichts  fällt  auf  den  in  wohlberechneter  Verkürzung  darge- 
stellten Leichnam.  Aber  auch  da  zeugt  es  von  hoher  künstle- 
rischer Einsicht,  dass  die  unteren  Partien  von  einem  kräftigen 
Schlagschatten  verhüllt  werden.  Das  Bild  ist  mit  jener  liebe- 
vollen detaillirenden  Sorgfalt  gemalt,  weche  allen  früheren 
Schöpfungen  Rembrandts  eigen  ist,  ohne  dass  darum  die  Ge- 
sammtwirkung  an  schlagender  Kraft  Einbusse  erlitte.  Es  ist 
die  Art,  wie  ein  jugendliches  Gemüth,  voll  Pietät  für  jedes 
Sonderleben,  naiv  und  objectiv  der  Welt  der  Erscheinungen  sich 
hingebend,  seine  Werke  gestaltet. 

Geben  uns  diese  Schilderungen  einfacher  Wirklichkeit  eine 
klare  Vorstellung  von  dem  Ausgangspunkt  der  Rembrandt'schen 
Kunst,  so  gewähren  die  zahlreichen  religiösen  Compositionen 
dieser  ersten  Epoche  einen  tiefen  Blick  in  die  reiche  Welt 
seiner  Phantasie.  Er  beginnt  hier  mit  einer  Reihe  kleiner  fast 
miniaturartiger  Bilder,  in  denen  die  zierliche  Sorgfalt  der  Aus- 
führung wohl  noch  an  Elsheimer  und  Lastman  erinnert,  während 
die  wunderbare  Feinheit  des  Helldunkels,  die  Poesie  des  Lichtes 
und  das  subjectiv  Stimmungsvolle  weit  über  seine  Vorgänger 
hinausgehen.  Eins  der  köstlichsten  Bilder  dieser  Art  ist  die 
Darstellung  im  Tempel  von  1631  in  der  Galerie  des  Haag. 
Ein  mystisches  Halbdunkel  erfüllt  den  Tempelraum,  in  dessen 
Mitte  das  mächtig  hereinfluthende  Licht  die  Gruppe  der  glück- 
seligen Mutter  mit  dem  Kinde,  umgeben  von  staunenden  und 
theilnehmenden  Zuschauern,  erkennen  lässt;  darunter  die  feier- 
liche Gestalt  der  greisen  1  Tanna  und  der  im  Uebermaass  der 
Erregung  auf  die  Kniee  gesunkene  Simeon,  dessen  ergreifender 
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Ausdruck  uns  die  Worte  empfinden  lässt:  „Herr,  nun  lassest 
du  deinen  Diener  in  Frieden  fahren,  denn  seine  Augen  haben 
deinen  Heiland  gesehen!'1  Nicht  minder  köstlich  ist  in  der 
Casseler  Galerie  die  sogenannte  Familie  des  Holzhackers,  offen- 
bar nichts  anderes,  als  eine  Darstellung  der  heiligen  Familie, 
wie  Rembrandt  sie  sich  dachte.  Hier  ist,  im  Trotz  gegen  alle 
conventioneile  Schönheit  und  typische  Bedeutung,  die  schlichte 
Häuslichkeit  des  Zimmermanns  Joseph  geschildert.  Die  Mutter 
sitzt  mit  dem  sie  liebkosenden  Kinde  am  behaglichen  Kamin- 
feuer, wobei  die  sich  wärmende  Hauskatze  nicht  fehlt.  Im 
Hintergründe  rechts  sieht  man  einen  Mann  mit  Holzspalten  be- 
schäftigt. So  trivial  diese  Auffassung  dem  an  die  italienische 
Kunst  gewöhnten  Auge  auf  den  ersten  Blick  erscheinen  mag, 
so  poetisch  wirkt  doch  auch  hier  der  Zauber  des  darüber  aus- 
gegossenen Helldunkels,  die  Gemüthlichkeit  eines  von  Glück 
verklärten  Familienlebens.  Ein  drittes  Bildchen  dieser  Art  ist 
jenes  vom  Jahre  1640  im  Louvre,  eine  geistvolle  Variante  des- 
selben Themas.  Hier  sitzt  die  Mutter  an  der  Wiege  des  Kindes, 
das  sie  eben  herausgenommen  hat,  um  es  zu  tränken,  während 
eine  alte  Frau  ihm  liebkost.  Fin  volles  Sonnenlicht  fällt  durch 
das  breite  Fenster,  durch  welches  man  draussen  den  Zimmer- 
mann bei  seiner  Arbeit  erblickt.  Noch  köstlicher  vielleicht  ist 
ebendort  das  Bildchen  vom  Jahre  1637,  welches  die  Familie 
des  Tobias  bei  der  Erscheinung  des  Erzengels  darstellt.  Auch 
das  Bildchen  des  in  Betrachtung  versunkenen  Philosophen 
vom  Jahre  1633  in  derselben  Sammlung  gehört  in  diese  Reihe. 

In  all  diesen  Werken  setzt  Rembrandt  das  von  Dürer  Be- 
gonnene fort:  er  rückt  die  heiligen  Gestalten  auf  den  Boden 
alltäglicher  Wirklichkeit,  zwingt  sie  zu  voller  Menschwerdung, 
und  zwar  so,  dass  er  sie  in  die  scheinbar  trivialen  Formen  des 
ihn  umgebenden  Lebens  kleidet.  Aber  das  ist  dabei  —  wie 
in  Dürer  —  das  Grosse,  dass  er  im  zeitlich  Begrenzten,  local 
Bedingten  das  Ewige,  für  alle  Zeiten  Gültige  enthüllt,  durch 
die  Kraft,  Innigkeit  und  Wahrheit  der  Auffassung  und  durch 
die  Poesie  des  Lichts  und  Helldunkels.  Wie  ergreifend  diese 
Kunst  zu  wirken  vermag,  erkennt  man  namentlich  an  einer 
Reihe  von  Darstellungen  aus  der  Passionsgeschichte,  von  denen 
die  Kreuzabnahme  aus  dem  Jahre  1633  in  der  Pinakothek  zu 
München  den  Anfang  macht.    Wie  im  bewussten  Gegensatze 
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zu  dem  berühmten  Rubens'schen  Bilde  ist  hier  jeder  Anklang 
an  idealere  Formgebung  vermieden,  aller  Nachdruck  auf  die 
gewaltige  Anspannung  der  fünf  recht  ordinär  aussehenden 
Männer  gelegt,  welche  den  in  sich  zusammenknickenden  Leich- 
nam herablassen.  Aber  welche  Poesie  des  Lichtes  und  welch 
erschütternde  Wahrheit  des  Vorgangs,  und  wie  hebt  sich  der 
Christuskopf,  edler  als  sonst  bei  Rembrandt,  von  seiner  Um- 
gebung ab.  In  dem  theilnehmenden  Ausdruck  der  Zuschauer 
und  in  der  Sorge  um  die  ohnmächtig  hingesunkene  Mutter 
spiegelt  sich  die  schmerzliche  Tiefe  des  Ereignisses.  Das  Bild, 
von  welchem  sich  eine  grössere  Wiederholung  mit  einigen 
Varianten  aus  dem  Jahre  1634  in  der  Ermitage  (vormals  in  der 
Casseler  Galerie)  befindet,  gehört  zu  einer  Reihenfolge  von 
Gemälden,  welche  er  für  den  Prinzen  Friedrich  Heinrich  von 
Oranien  ausgeführt  hat.  Rembrandt  konnte  die  dafür  ausge- 
setzte Summe,  welche  massig  genug  war,  nur  schwer  erhalten. 
In  den  Briefen  an  den  geschäftsfuhrenden  Secretär  des  Prinzen, 
den  Dichter  Constantin  Huygens,  spricht  der  Künstler  bei  allem 
Selbstbewussstein  doch  mit  einer  Bescheidenheit  von  seinen 
Arbeiten  und  ist  so  mässig  in  seinen  Forderungen,  dass  da- 
durch allein  gewisse  Anschuldigungen  auf  Geiz  und  Habsucht, 
welche  die  Lästerchronik  gegen  ihn  aufgebracht  hat,  in's  Nichts 
zurückgewiesen  werden.  Zuerst  ist  von  der  Kreuzabnahme  und 
der  Kreuzaufrichtung  die  Rede,  welche  1633  vollendet  wurden. 
Dann  folgt  die  Grablegung,  die  Auferstehung  und  Himmelfahrt 
Christi,  welche  »639  hinzukamen.  Er  sagt  selbst,  wie  er  sich 
bemüht  habe,  darin  die  natürlichste  Bewegung  zum  stärksten 
Ausdruck  zu  bringen.  Was  den  Preis  betreffe,  so  meine  er, 
für  jedes  Bild  tausend  Gulden  beanspruchen  zu  dürfen,  sollte 
aber  der  Prinz  die  Summe  zu  hoch  finden,  so  sei  er  auch  mit 
einem  geringeren  Honorar  zufrieden,  und  werde  wie  für  die 
früheren  Bilder,  so  auch  für  diese  sich  mit  einem  Preis  von 
sechshundert  Gulden  begnügen.  Man  solle  die  Bilder  aber  in 
ein  recht  starkes  Licht  und  in  eine  gewisse  Entfernung  vom 
Auge  hängen,  dann  würden  sie  schon  ihre  Wirkung  thun.  Aus 
Dankbarkeit  für  den  ihm  befreundeten  Vermittler  bietet  er 
diesem  ein  Bild  von  10  Fuss  Länge  und  8  Fuss  Höhe  an.  Die 
ganze  Reihenfolge,  zu  der  als  sechstes  Bild  noch  die  Geburt 
Christi  kommt,  befindet  sich  jetzt  in  der  Münchener  Pinakothek. 
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Andere  bedeutende  Arbeiten  dieser  Zeit  sind,  meistens 
aus  der  Casseler  Galerie,  durch  den  Napoleonischen  Kunstraub 
nach  Paris  und  von  da  in  die  Ermitage  nach  Petersburg  ge- 
langt. Zu  den  kleinen,  mit  grosser  Feinheit  durchgeführten 
gehört  der  ungläubige  Thomas  vom  Jahre  1 634  und  die  Parabel 
vom  Weinberge  von  1637.  Auch  Abraham,  der  die  drei  Engel 
bewirthet,  und  Hanna,  die  ihren  Sohn  Samuel  lesen  lehrt  (eine 
Wiederholung  im  Museum  zu  Berlin),  sind  Bilder,  welche  un- 
gefährt  derselben  Zeit  entstammen.  Alles,  was  Rembrandt  da- 
mals geschaffen,  zeichnet  sich  durch  grosse  Bestimmtheit  der 
Form,  sorgfältige  Durchführung  und  einen  goldig  klaren  Ton 
aus.  Das  Sonnenlicht,  das  im  Besitz  der  geliebten  Frau  sein 
Leben  verklärte,  leuchtet  uns  in  schönem  Wiederschein  aus  all 
seinen  damaligen  Schöpfungen  entgegen. 

Daneben  giebt  es  nun  aber  eine  Reihe  von  Bildern  grossen 
Maassstabes  aus  derselben  Zeit,  in  denen  der  Meister  zum 
ersten  Male  die  Löwenklaue  herausstreckt  und  mit  gewaltiger, 
selbst  dämonischer  Macht  die  Leidenschaften  entfesselt,  die  mit 
elementarer  Wucht  den  Beschauer  ergreifen.  Den  Stoff  zu 
diesen  Bildern  nimmt  er  meistens  aus  dem  alten  Testament, 
und  überwiegend  ist  es  ein  düsterer,  puritanischer  Geist,  der 
sich  in  ihnen  offenbart.  Besonders  scheint  ihn  die  Geschichte 
Simsons  zu  solchen  Schöpfungen  angeregt  zu  halben.  An  der 
Spitze  dieser  Bilder  steht  die  Blendung  Simsons  durch  die 
Philister  vom  Jahre  1636  in  der  Casseler  Galerie,  ein  Werk 
furchtbaren,  ja  grass  leidenschaftlichen  Ausdrucks,  von  mächtigem 
Effect,  das  heroisch  Trotzige  einer  ungebändigten  Naturkraft 
noch  im  Unterliegen  gegen  brutale  Gemeinheit  wahrhaft  er- 
greifend. Dann  aus  dem  folgenden  Jahre  1637  im  Museum 
zu  Berlin  das  dämonische  Bild,  wo  Simson  seinem  Schwieger- 
vater droht,  der  das  Haus  vor  ihm  verschlossen  hat.  Der  ge- 
meine, hämische  Kopf  des  Alten,  der  höhnisch  aus  dem  Fenster 
blickt,  der  furchtbare  Zorn  in  dem  breiten,  muskulösen,  von 
einer  wilden  Lockenfluth  umstarrten  Kopfe  des  Ausgewiesenen, 
der  die  nervige  Faust  drohend  gegen  ihn  schüttelt,  das  sind 
Gegensätze  von  einer  fast  erschreckenden  Kühnheit.  Fälschlich 
hat  man  früher  diese  an  einen  Richard  III.  erinnernde  dämonische 
Gestalt  als  Herzog  Adolph  von  Geldern  bezeichnet,  der  seinem 
alten,  von  ihm  eingekerkerten  Vater  drohe.    Was  für  ein  Inter- 


Digitized  by  Google 


«7« 

esse  hätte  Rembrandt  haben  können,  einen  solchen  Gegen- 
stand zu  behandeln!  Die  Zeit  der  profanen  Geschichtsmalerei 
im  modernen  Sinne  war  damals  noch  nicht  gekommen,  und 
als  Gegenstände  der  Historie  kannte  man  nur  die  Bibel  und 
die  Antike. 

Aus  dem  folgenden  Jahre  1638  haben  wir  wieder  eine 
Scene  aus  der  Geschichte  Simsons  in  dem  grossen,  poesievollen 
Gemälde  der  Dresdener  Galerie,  in  welchem  man  früher  das 
Gastmahl  von  Ahasverus  und  Esther  zu  erkennen  meinte.  Es 
ist  vielmehr  das  Hochzeitsmahl  des  Simson,  bei  welchem  dieser 
den  Philistern  seine  Räthsel  aufgiebt.  Man  erkennt  deutlich 
an  dem  reichlichen  Haarschmuck  den  Helden,  und  neben  ihm 
die  poetische,  wie  im  traumhaften  Glücksgefühl  dasitzende  Ge- 
stalt der  jungen  Frau,  welcher  der  Künstler  die  Züge  der 
Saskia  geliehen  hat.  Ihr  goldiges,  mit  einer  phantastischer 
Krone  bedecktes  Köpfchen  leuchtet  als  glänzender  Mittelpunkt 
aus  der  Tiefe  des  halbdunklen  Raumes  hervor.  Man  sieht  aus 
alledem,  dass  Simson  mit  seiner  trotzigen  Kraft  damals  eine 
Lieblingsfigur  Rembrandts  war.  Auch  das  grosse  Bild  der- 
selben Sammlung  aus  dem  Jahre  1641,  das  Opfer  Manoahs 
und  seiner  Frau,  denen  ein  Engel  die  Geburt  Simsons  ver- 
kündigt hat,  mit  dem  gewaltig  packenden  Lichteffect,  gehört 
noch  in  dieseh  Cyclus. 

Wie  sehr  inzwischen  das  Helldunkel  und  die  Lichtwirkung 
um  jeden  Preis  bei  dem  Meister  die  frühere,  mehr  objective 
Darstellungsweise  verdrängt  hatte,  erkennt  man  an  keinem 
Bilde  so  sehr  wie  an  der  berühmten  Nachtwache  des  Museums 
zu  Amsterdam  (1642).  Schon  die  wunderliche,  völlig  unpassende 
Benennung,  welche  an  diesem  Werke  haftet,  beweist,  dass  der 
fahlgelbliche  Lichtschimmer,  der  die  Gestalten  umfliesst  und 
sie  aus  dem  Dunkel  des  hohen,  hallenartigen  Raumes,  in  welchem 
sie  uns  vorgeführt  werden,  heraushebt,  etwas  Erkünsteltes 
haben  muss.  In  Wahrheit  handelt  es  sich  keineswegs  um  eine 
Nachtwache,  sondern  um  den  einfachen  Auszug  einer  Schützen- 
gesellschaft, unter  Führung  des  Capitäns  Frans  Banning  Cock. 
Schwerlich  giebt  es  in  der  gesammten  neueren  Malerei  ein 
Werk,  das  diesem  Bilde  an  schlagender  Wirkung  gleichkommt. 
Schützenauszüge  zu  malen  war  nichts  Neues  mehr  in  der 
holländischen  Malerei.    Man  suchte  dadurch  das  stets  wieder- 
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kehrende  Thema  der  Schützenbilder  mannigfacher  zu  gestalten. 
Auch  Frans  Hals  hat  solche  Werke  gemalt,  namentlich  jenes 
grosse  Bild  vom  Jahre  1639,  das  ebenfalls  eine  Schützenge- 
nossenschaft im  Begriff  des  Ausmarsches  darstellt.  Aber  bei 
all  diesen  älteren  Bildern  ist  die  Anordnung  eine  seitliche,  in 
der  Profilstellung,  so  dass  der  Zuschauer  den  Kindruck  gewinnt, 
als  ob  der  Zug  an  ihm  vorbei  zöge.  Ganz  anders  bei  Rembrandt. 
Die  Gestalten  kommen  aus  der  Tiefe  der  Halle  in  vehementer 
Bewegung  gerade  auf  den  Beschauer  los,  und  da  das  Bild  in 
seiner  früheren  Aufstellung  die  ganze  Höhe  des  Raumes  füllte, 
so  dass  der  untere  Rand  auf  den  Fussboden  stösst  und  der 
Fussboden  des  Bildes  wie  eine  Portsetzung  desjenigen  erschien, 
auf  welchem  man  sich  befand,  so  war  die  Wirkung  eine  so 
frappante,  dass  man  unwillkürlich  zurückwich,  um  dem  heran- 
marschirenden  Haufen  Platz  zu  machen.  Und  welche  fast 
tumultuarische  Lebendigkeit  hat  diese  Menschen  ergriffen!  In 
der  Mitte  schreitet,  vornehm  in  Schwarz  gekleidet,  der  Haupt- 
mann, lebhaft  gesticulirend  in  der  Unterhaltung  mit  seinem 
Lieutenant,  einer  etwas  verkümmerten,  ganz  in  Gelb  gekleideten 
Figur.  Während  sodann  an  der  einen  Seite  ein  Trommler 
lebhaft  seine  Schlägel  rührt,  andererseits  der  Sergeant  seine 
Muskete  ladet  und  den  Hintergrund  ein  dichtes  Gewimmel  von 
Gestalten  füllt,  unter  denen  der  Fähnrich  mit  hoch  emporge- 
haltenem Banner  sich  besonders  geltend  macht,  fehlt  es  auch 
nicht  an  Figuren,  deren  Action  und  Bestimmung  schwer  zu  er- 
klären ist.  Das  ganze  Bild  ist  nur  auf  Lichtwirkung  componirt, 
diese  aber  von  so  schlagender  Gewalt,  dass  das  Auge  zuerst 
wie  geblendet  ist  und  erst  allmählich  die  in  dem  Dunkel  fast 
verschwindenden  Figuren  erkennen  lernt.  Vergleicht  man  das 
Bild  mit  der  zehn  Jahre  früher  entstandenen  Darstellung  des 
Anatomen  Tulp,  so  erkennt  man  sofort,  wie  bei  Rembrandt  die 
ruhige  Objectivität  seines  früheren  Realismus  sich  zu  einer 
völlig  phantastischen  Stimmungsmalerei  umgewandelt  hat.  Auf 
diesem  Wege  sollte  fortan  die  Kunst  des  Meisters  immer  rück- 
sichtsloser fortschreiten  und  bis  an  die  äussersten  Grenzen  eines 
kühnen  Subjectivismus  gelangen.  Andererseits  aber  ist  nicht 
zu  verkennen,  dass  dieses  fast  dämonisch  glühende  Licht,  das 
frappant  Momentane  der  Bewegungen,  die  concentrirte  Gewalt 
der  gesammten  Frscheinung  eine  Wirkung  hervorbringen,  wi«* 
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sie  kein  Anderer  solchem  Gegenstande  zu  entlocken  vermochte, 
und  zwar  einfach  deshalb,  weil  hier  ein  grosser  Poet,  ein 
Zauberer  im  Reiche  des  Lichtes,  der  nicht  blos  wie  seine  Vor- 
gänger und  Genossen  im  engen  Kreise  des  einfach  Zuständ- 
lichen  sich  bewegt,  sondern  in  dem  weiten  Gebiete  des  alten 
und  neuen  Testaments,  in  Landschaft  und  Menschenleben  sich 
umgethan,  die  ganze  Tiefe  seiner  Anschauung,  den  Reichthum 
seines  Geistes  in  das  schlichtste  Alltagsthema  ergossen  hat.  Die 
malerische  Behandlung  zeigt  jene  höchste  Vollendung,  welche 
jedes  Einzelne  mit  seiner  specifischen  Localfarbung  aufgehen 
lässt  in  dem  Alles  überfluthenden  Gesammtton.  Eine  höhere 
Verklärung  des  rein  Stofflichen  der  Farbe  lässt  sich  nicht 
denken.  Wohl  aber  kann  man  sich  vorstellen,  dass  den 
wackeren  Bürgerschützen  Hollands  es  weit  weniger  auf  solche 
künstlerische  Eigenschaften  ankam,  als  auf  möglichst  klare  und 
möglichst  gleichbedeutsame  Darstellung  jedes  einzelnen  Bürger- 
wehrmannes. Diese  Tendenz  fand  in  solchen  Bildern,  wie  dem 
berühmten  Schützenmahl  van  der  Heists  von  1648,  das  der 
Nachtwache  Rembrandts  in  demselben  Räume  gegenüberhängt, 
eine  ganz  unvergleichliche  Erfüllung.  Kein  Wunder,  dass  bei- 
nahe zwanzig  Jahre  vergingen,  ehe  Rembrandt  mit  einer  ähn- 
lichen Aufgabe  betraut  wurde. 


Das  Jahr  1642  bildet  mit  Saskias  Tode  einen  scharfen  Ein- 
schnitt im  äussern  wie  im  inneren  Leben  des  Meisters.  Die 
ungetrübte  Heiterkeit  der  Jugend,  die  noch  nichts  von  den 
Schmerzen  des  Lebens  weiss,  hat  ein  Ende.  Finstere  Schatten 
ziehen  heran  und  lagern  sich  immer  dichter  um  ihn.  Zwar 
vermögen  sie  die  Lust  am  künstlerischen  Schaffen  nicht  zu  er- 
sticken, vielmehr  werden  wir  sehen,  dass  selbst  in  den  trübsten 
Tagen  und  bei  den  schwersten  Schlägen  des  Geschicks  seine 
trotzige  Kraft  sich  aufrecht  hält  und  seine  fleissige  Hand  un- 
ablässig neue  bedeutende  Werke  hervorbringt.  Aber  es  fällt 
etwas  von  den  düstern  Schatten  seines  äusseren  Lebens  auch 
in  seine  Werke,  der  ehemals  so  goldig  klare  Ton  wird  allmäh- 
lich trüber  und  schwerer. 

In  seinem  grossen  Hause  lebte  Rembrandt,  mit  35  Jahren 
Wittwer,  allein  mit  dem  einzigen  Kinde,  dem  letzten  Zeugen 
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seines  kurzen  ehelichen  Glückes.    Leider  erfahren  wir  lange 
Zeit  von  seinem  häuslichen  Leben  so  gut  wie  nichts.    Um  den 
Ausgang  der  vierziger  Jahre  verkehrte  er  vielfach  mit  dem 
jungen,  reichen  Kunstliebhaber  Jan  Six,  der  nachmals  Bürger- 
meister von  Amsterdam  wurde.    Im  Jahre  1647  hatte  er  ihn  in 
jener  kostlichen  Radirung  dargestellt,  am  Fenster  stehend  in 
das  Lesen  eines  Schriftstücks  vertieft,  die  Gestalt  und  der 
ganze  Raum  vom  klarsten  Sonnenlicht  durchfluthet.  Rembrandts 
Haus  auf  der  Breedstraat  zeugte  von  der  Wohlhäbigkeit  eines 
stattlichen,  gediegenen  Bürgerhauses.    Seine  Kunstwerke,  Ge- 
mälde wie  Radirungen,  waren  allgemein  begehrt  und  wurden 
zu  immer  höheren  Preisen  bezahlt.    Dennoch  finden  wir  den 
Meister  schon  1653  in  bedrängter  Lage,  so  dass  er  gezwungen 
ist,  Summen  von  über  8000  Gulden  aufzunehmen.    Es  ist  schwer, 
die  Gründe  dafür  klar  zu  ermitteln.    Allerdings  mag  seine 
Sammlerlust  ihn  oft  zu  bedeutenden  Ausgaben  verführt  haben, 
wie  er  denn  einmal  auf  einer  Versteigerung  für  vierzehn  Stiche 
des  Lucas  von  Leiden  1400  Gulden  gab.    Auch  war  er  gewiss 
als  echte  Künstlernatur  nicht  sehr  praktisch  in  ökonomischen 
Dingen.    Und  dies  mag  für  ihn  um  so  verhängnissvoller  ge- 
worden sein,  als  seinem  Hauswesen   seit  Saskias  Tode  die 
sorgliche  Aufsicht  einer  Hausfrau  fehlte.    Dennoch  kann  dies 
Alles  nur  in  zweiter  Linie  gewirkt  haben,  denn  sonst  hätten 
schwerlich  die  mütterlichen  Verwandten  seines  Sohnes  Titus 
eingewilligt,  dass  er  das  Vermögen  desselben  auch  ferner  ver- 
waltete.   Entscheidender  war  wohl  der  1652  ausgebrochene 
Krieg  mit  England,  der  trotz  der  Anstrengungen  Tromps  und 
de  Ruyters  das  Land  an  den  Rand  des  Abgrunds  brachte  und 
eine  der  schlimmsten  Handelskrisen  herbeiführte.    Wie  einfach 
die  Lebensbedürfnisse  Rembrandts  waren,  wird  ausdrücklich 
durch  Houbraken  bezeugt,  der  von  ihm  sagt,  dass  er  kein  Mann 
war,  der  viel  im  Wirthshaus  und  in  Gesellschaft  verzehrte  und 
noch  weniger  daheim,  da  er  nur  bürgerlich  lebte  und  bei  der 
Arbeit  oft  nur  mit  einem  Stück  Brot  und  Käse  oder  nur  mit 
einem  Pökelhering  seine  Mahlzeit  hielt. 

Man  sieht  auch  daran,  dass  ihm  die  Pflege  einer  sorglich 
liebenden  Gattin  fehlte,  dagegen  wirft  eine  andere  Nachricht 
aus  dem  Jahre  1654  ein  schmerzliches  Licht  auf  seine  häus- 
lichen Zustände.    Im  Juni  nämlich  wurde  seine  Haushälterin 
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Hendrikje  Jaghers  oder  Stoffels  durch  den  Kirchenvorstand  der 
reformirten  Gemeinde  vor  das  geistliche  Gericht  geladen,  weil 
sie  mit  ihrem  Herrn  in  einem  anstössigen  Verhältnisse  lebte. 
Sie  stellte  sich  erst  auf  die  vierte  Mahnung,  bekannte  sich 
schuldig,  wurde  darüber  „ernstlich  gestraft,  zur  Bussfertigkeit 
ermahnt  und  zum  Tisch  des  Herrn  nicht  zugelassen".  Im 
Herbst  kam  ein  Mädchen  zur  Welt,  welches  in  der  Taufe  den 
Namen  Cornelia  erhielt  und  von  Rembrandt  anerkannt  wurde, 
der  dann  auch  die  Mutter  des  Kindes  geheirathet  zu  haben 
scheint.  Schlimmer  als  alles  dieses  brach  im  Juli  1656  der 
völlige  finanzielle  Ruin  über  Rembrandt  herein.  Im  folgenden 
Jahre  fand  die  gerichtliche  Versteigerung  seines  Mobiliars  und 
der  reichen  Sammlungen  statt.  Mit  welch  bitterem  Schmerz 
mochte  der  Meister  Alles,  was  er  in  langen  Jahren  mit  Lust 
und  Liebe  zusammengebracht,  in  alle  Winde  zerstreuen  sehen. 
Wie  herb  musste  für  ihn,  den  unablässig  Schaffenden,  rastlos 
Arbeitenden,  die  Erfahrung  sein,  dass  er  trotz  allen  Fleisses 
die  Katastrophe  nicht  abzuwenden  vermochte.  Dennoch  hat  der 
schwere  Schlag  keinen  Augenblick  seinen  stolzen  Nacken  ge- 
beugt, selbst  da  nicht,  ais  all  die  reichen  Schätze,  welche  sein 
Haus  umschloss,  nur  die  verschwindend  geringe  Summe  von 
4664  Gulden  bei  der  Versteigerung  eintrugen.  Und  doch  waren 
über  fünfzig  Bilder  von  seiner  eignen  Hand  dabei.  Vergleicht 
man  dies  kümmerliche  Ergebniss  mit  den  Hunderttausenden, 
welche  für  den  Rubens'schen  Nachlass  erzielt  wurden,  so  er- 
kennt man  deutlich  die  Spuren  der  allgemeinen  Calamität, 
unter  der  das  Land  seufzte  und  die  auch  Rembrandt  so  weit 
gebracht  hatte.  Und  doch  blieb  er  unverzagt.  Wie  wir  aus 
den  schlimmsten  Zeiten  dieser  Krisis  eine  Reihe  der  herrlichsten 
Werke  von  ihm  besitzen,  so  fasste  er  auch  für  das  äussere 
Leben  rasch  seine  Entschlüsse.  Er  bezog  mit  seinem  Sohn 
Titus  eine  bescheidene  Wohnung,  aber  so  energisch  er  arbeitete, 
vermochte  er  doch  trotz  sparsamster  Lebensführung  sich  aus 
den  stets  lästiger  werdenden  Verschuldungen  nicht  mehr  zu  be- 
freien. Mit  schmerzlicher  Theilnahme  erfahren  wir  durch  eine 
Reihe  von  urkundlichen  Zeugnissen  (S.  de  Roever  in  Oud  Hol- 
land II),  dass  er,  wie  es  scheint,  um  seine  unzähmbare  Sammler- 
lust zu  befriedigen,  immer  neue  Verpflichtungen  eingehen  musste, 
wobei  stets  festgesetzt  wird,  dass  der  Meister  für  die  Schuld- 


Digitized  by  Google 


48 1  

forderungen  sich  anheischig  machen  muss,  mit  Werken  seiner 
Hand  zu  zahlen.  Sein  Haus  war  am  i.  Februar  1658  für 
11  218  Gulden  verkauft  worden. 

Es  ist  interessant,  aus  dem  gerichtlichen  Inventar,  welches 
über  seine  gesammte  Habe  aufgenommen  wurde,  die  reiche 
Ausstattung  des  Hauses  sich  zu  vergegenwärtigen.  Im  Vestibül 
befanden  sich  unter  andern  24  Gemälde,  darunter  14  von  Rem- 
brandt.    Im  Vorzimmer  waren  wiederum,  unter  vielen  andern, 
16  Bilder  des  Meisters.    Ebenso  war  es  im  Saal,  wo  nament- 
lich ein  Giorgione,  ein  Rafael,  ein  Palma  vecchio  und  andere 
italienische,  aber  auch  holländische  Bilder  angeführt  werden. 
Dazu  kam  ein  reiches  Mobiliar,  Tische,  Sessel,  Spiegel,  von 
Xussbaum  und  Ebenholz,  prächtige  Teppiche  und  Sammtkissen. 
In  der  Kunstkammer  befanden  sich  Statuetten  in  Porzellan 
Marmor  und  Gips,  Büsten  von  römischen  Kaisern,  von  Homer 
Sokrates,  Aristoteles,  ferner  Globen,  Mineralien,  Muscheln, 
Vögel,  chinesische  und  japanische  Porzellane,    Waffen  und 
Rüstungen  aller  Art,  venezianische  Gläser  u.  s.  w.    Ferner  nicht 
weniger  als  60  Mappen  mit  Zeichnungen  und  Stichen,  darunter 
nicht  blos  Werke  von  Lucas  von  Leiden,  Schongauer,  Holbein, 
Rembrandt,  Rubens,  van  Dyck,  sondern  auch  von  Rafael, 
Michelangelo,  Tizian,  den  Carracci,   Guido  Reni  und  anderen 
Italienern.    Man  sieht,  dass  Rembrandt  vielseitig  genug  war, 
um  auch  das  ihm  Fremdartige,  ja  Entgegengesetzte  zu  schätzen. 
Auch  Dürers  Buch  von  den  Proportionen  wird  erwähnt.  Von 
seinen  eigenen  Bildern  sind  besonders  hervorzuheben  die  grosse 
Kreuzabnahme  und  die  Danae,  jetzt  beide  in  Petersburg,  sowie 
die  merkwürdige  Allegorie  von  der  Eintracht  des  Landes,  seit 
1867  im  Museum  zu  Rotterdam.    Fernerhin  sah  man  im  Kunst- 
cabinet  antike,  indische,  türkische  Waffen,  musikalische  Instru- 
mente, kostbare  Teppiche  und  Prachtstoffe,  Abgüsse  nach  der 
Antike,  worunter  namentlich  der  Laokoon.    Erwägt  man,  dass 
über  50  Bilder  Rembrandts  sich  im  Hause  befanden,  so  wird 
man  wohl  annehmen  müssen,  dass  in  den  letzten  Jahren  seine 
Kinnahmen  nur  dürftig  gewesen  waren.    Nicht  minder  illustriren 
die  3  Hemden,  6  Taschentücher  und  12  Servietten  seine  häus- 
lichen Zustände. 

Im  Jahre  1605  wurde  Rembrandts  Sohn  Titus  für  mündig 
erklärt,  heirathete  im  folgenden  Jahre  seine  Base  Magdalena 
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van  Loo  und  Hess  sich  als  Kunsthändler  nieder.  Aber  nach 
zwei  Jahren  bereits  hatte  der  Vater  den  Schmerz,  diesen  ein- 
zigen Sohn,  das  letzte  Vermächtniss  aus  seinen  glücklichen 
Zeiten,  beerdigen  zu  müssen.  Immer  düstrer,  so  scheint's,  und 
einsamer  werden  die  letzten  Tage  des  Meisters.  Wenn  man 
seine  Selbstportrai ts  aus  dieser  Zeit,  z.  B.  dasjenige  im  Louvre 
von  1660  oder  jenes  sorgfältiger  ausgeführte  im  Belvedere  zu 
Wien,  mit  denen  seiner  früheren  Jahre  vergleicht,  welche  tiefe 
Furchen  von  Gram  und  Mühsal,  welche  düstere  Schatten,  welch 
trotziger,  fast  wilder  Ausdruck  spricht  hier  von  den  gewaltigen 
Veränderungen,  welche  die  eiserne  Faust  des  Schicksals  auf 
dieseZüge  gedrückt.  Nurspärliche  Nachrichtensind  uns  vonseinem 
Leben  aus  den  letzten  Jahren  erhalten.  Er  verkehrte,  so  er- 
zählt Houbraken,  im  Herbste  seines  Lebens  wohl  meist  mit 
gemeinen  Leuten  und  solchen,  welche  die  Kunst  ausübten. 
Vielleicht  hat  er  Gratians  Regeln  der  Lebenskunst  gekannt, 
denn  der  sagt  irgendwo :  Es  ist  gut  mit  hervorragenden  Personen 
zu  verkehren,  um  so  wie  sie  zu  werden;  aber  wenn  man  das 
geworden  ist,  muss  man  sich  zum  Mittelmässigen  halten.  Und 
er  gab  als  Grund  an:  Wenn  ich  meinen  Geist  ausspannen  will, 
dann  suche  ich  nicht  Ehre,  sondern  Freiheit. 

Dass  Rembrandt  sich  in  den  letzten  Jahren  noch  einmal 
verheirathet  und  eine  Wittwe,  Katharina  van  Wyck,  mit  zwei 
Kindern  hinterlassen  habe,  ist  neuerdings  als  grundlos  nachge- 
wiesen worden-  Uebrigens  umhüllt  mehr  und  mehr  ein  undurch- 
dringliches Dunkel  die  Gestalt  des  grossen  Meisters.  Als  er, 
mehr  von  Arbeit  und  Sorgen  als  von  den 'Jahren  aufgerieben  ^ 
am  8.  October  1609  in  seiner  Wohnung  auf  der  Rosengracht, 
gegenüber  dem  Doolhof,  starb,  deutete  kein  Akt  der  öffent- 
lichen Theilnahme  an,  dass  Holland  seinen  grössten  Künstler 
verloren  hatte.  Die  Begräbnisskosten  betrugen  fünfzehn  Gulden, 
eine  für  jene  Zeit  keineswegs  geringe  Summe;  aber  welch  ein 
Abstand,  wenn  man  dieses  Ende  mit  dem  Hinscheiden  von 
Rubens  vergleicht.  Dort  beim  Verlöschen  eines  fürstengleichen 
Künstlerdaseins  die  allgemeine  Theilnahme,  die  weit  über  die 
Grenzen  seines  Vaterlandes  hinausging;  hier  das  stille  Ver- 
löschen einer  unscheinbaren  demokratisch-bürgerlichen  Existenz, 
die  gleichwohl  in  der  Kunst  eine  neue  Welt  entdeckt  und  mit 
grossartiger,  nimmer  ermüdender  Kraft  Wunderwerke  dieses 
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neuen  Stiles  hervorgebracht  hatte.  Amsterdam  hat  seinem 
grossen  Mitbürger  1852  ein  ehernes  Standbild  errichtet.  Be- 
deutender aber  ist  das  Denkmal,  das  der  Meister  sich  selbst 
in  der  grossen  Arbeit  seines  Lebens  geschaffen  hat. 

Wir  können  aus  der  fast  unabsehbaren  Reihe  seiner 
späteren  Werke  nur  einige  der  wichtigsten  hervorheben;  aber 
selbst  eine  kurze  Uebersicht  des  Bedeutendsten  wird  von  dem 
Reichthum  seiner  Phantasie  und  dem  Fleisse  seiner  Hand  ge- 
nügendes Zeugniss  ablegen.  Abgesehen  von  den  später  zu 
erwähnenden  Radirungen,  ist  auch  die  Reihe  seiner  grösseren 
und  kleineren  Oelgemälde,  deren  man  über  dreihundert  zählt,  eine 
überaus  beträchtliche.  Die  Ermitage  in  Petersburg  besitzt  allein 
40  Bilder  seiner  Hand,  die  Galerie  in  Cassel  trotz  der  französischen 
Beraubung  noch  immer  2g,die  Dresdener  Galerie  20,  die  Münchener 
Pinakothek  16,  das  Wiener  Belvedere  9,  die  Sammlung  des  Louvre 
1 6,  die  Berliner  Galerie  9  (denn  von  den  Erwerbungen  aus  der 
Suermondt'schen  Galerie  vermag  ich  nur  das  Bildniss  eines 
Rabbiners  von  1645  ihm  zuzuschreiben),  die  Galerie  zu  Braun- 
schweig 10,  die  Londoner  Nationalgalerie  10.  Am  wenigsten 
ist  heut  zu  Tage  von  seinen  Werken  in  Holland  zu  finden ;  doch 
besitzt  die  Sammlung  im  Haag  5,  das  Museum  in  Amsterdam 
nur  2,  aber  dafür  auch  Hauptwerke  des  Meisters.  Von  den 
Privatsammlungen  Hollands  bewahrt  die  der  Familie  van  Six 
die  trefflichen  Portraits  des  Bürgermeisters  Six  und  seiner  Ge- 
mahlin. Rembrandt  hat  seine  Werke  sehr  häufig  nicht  blos 
mit  seinem  Namen,  sondern  auch  mit  der  Jahreszahl  bezeichnet, 
so  dass  man  bei  wenigen  Meistern  so  sicher  über  den  Ent- 
wicklungsgang unterrichtet  ist  wie  bei  ihm.  Wir  fanden  nun 
in  der  ersten  Epoche  schon  das  Fortschreiten  von  der  ruhig 
klaren,  mehr  objectiven,  portraitartigen  Darstellung  zu  einer 
völlig  subjectiven,  stimmungsvollen  Auffassung,  welche  in  der 
Anwendung  eines  künstlich  gesteigerten  Lichtes  und  eines 
magisch  wirkenden  Helldunkels  ihren  Ausdruck  suchte.  In 
freien  Compositionen  musste  diese  Richtung,  die  sich  immer 
schärfer,  ja  man  darf  sagen  einseitiger  herausbildete,  im  Ganzen 
anziehender  und  ergreifender  wirken,  als  in  Bildnissen,  wo  die 
Gefahr  nahe  lag,  der  einfach  schlichten  Wirklichkeit  dadurch 
zu  nahe  zu  treten.    In  der  sogenannten  „Nachtwache"  hatte 
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diese  Auffassung  bereits  ihren  Höhepunkt  erreicht.  Aber  seit 
den  vierziger  Jahren  sehen  wir  den  Meister  in  dieser  Tendenz 
immer  energischer  vorgehen.  Statt  der  zumeist  noch  sorg- 
faltigen, bis  in's  Einzelne  dringenden  Ausfuhrung  der  früheren 
Zeit,  die  nicht  selten  eine  fast  miniaturhafte  Feinheit  erreicht, 
tritt  nunmehr  eine  breitere,  derbere  Behandlung  immer  ent- 
schiedener hervor.  Es  ist  gegenüber  der  liebevollen,  jugend- 
lichen Freude  an  allem  Detail  die  ernstere  Auffassung  des 
reiferen  Mannesalters.  Mit  markiger  Wucht  tritt  hier  nur  das 
Wesentliche  vor  uns  hin  in  gewaltiger  Kühnheit  und  freier 
Sicherheit  der  Hand,  in  pastosem  Auftrag  der  Farbe,  in  einer 
Wirkung,  bei  welcher  die  mächtige  Gluth  der  Lichtmassen  noch 
gehoben  wird  durch  die  immer  mehr  in's  Düstere  strebende  Nacht 
des  Helldunkels. 

Wo  Rembrandt  in  dieser  Zeit  Bildnisse  malt,  erreicht  er 
selten  mehr  den  zarten  Schmelz  der  wundervollen  Frauen- 
portraits  der  früheren  Zeit.  Mit  Saskias  Hinscheiden  ist  aus 
seinem  Leben  der  holde  Reiz  weiblicher  Anmuth  verschwunden. 
Um  so  gewaltiger  dagegen  wirkt  er  in  der  Darstellung  männ- 
licher Kraft,  deren  Charakteristik  nicht  selten  bis  in's  Herbe 
und  Düstere  sich  steigert.  Wir  wollen  nur  an  das  herrliche 
Portrait  eines  alten  Rabbiners  vom  Jahre  1654  in  der  Galerie 
zu  Dresden  und  an  das  andere  ungefähr  aus  derselben  Zeit 
stammende  Greisenportrait  in  derselben  Sammlung  erinnern; 
ferner  an  mehrere  effectvolle,  breit  und  kühn  gemalte  Bilder 
der  Galerie  zu  Cassel,  an  eine  Anzahl  von  Bildern  der 
Ermitage,  an  mehrere  Werke  in  der  Sammlung  des  Louvre,  im 
Belvedere  u.  s.  w. 

Aus  dem  Kreise  der  biblischen  Darstellungen  gehört  hier- 
her die  heilige  Familie  vom  Jahre  1645  mit  den  wunderlichen 
sechs  Engeln,  in  der  Ermitage,  eine  der  gemüthlichsten  Schilde- 
rungen dieses  Themas;  sodann  der  barmherzige  Samariter  vom 
Jahre  1648  in  der  Sammlung  des  Louvre,  ein  Bild  von  ener- 
gischer Lichtwirkung;  ferner  in  der  Galerie  zu  Cassel  das 
grosse  Meisterstück  vom  Jahre  1656,  Jacob,  der  die  Söhne 
Josephs  segnet,  voll  Wahrheit  und  Innigkeit  des  Ausdrucks, 
aber  in  dem  Schatten  schon  grau  und  trüb;  aus  demselben 
Jahre  das  prächtige  Bild  im  Städel'schen  Institut  zu  Frankfurt, 
welches  die  Parabel  vom  Weinberge  darstellt.    In  den  späteren 
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Jahren  zeigt  sich  eine  zunehmende  Düsterkeit  des  Colorits, 
dessen  früher  so  goldig  klare  Töne  sich  in's  Schmutzige  ver- 
wandeln; immer  ergreift  aber  der  Meister  noch  durch  die  er- 
staunliche Wahrheit  und  Tiefe  des  Ausdrucks.  In  diese  Reihe 
gehören  Joseph,  der  durch  Potiphars  Frau  angeklagt  wird,  aus 
dem  Jahre  1654,  in  der  Galerie  der  Ermitage;  Christus  von 
zwei  Soldaten  ergriffen,  um  gegeisselt  zu  werden,  aus  dem 
folgenden  Jahre,  im  Museum  zu  Darmstadt;  Moses,  der  die 
Gesetztafeln  zerschmettert,  vom  Jahre  1659,  in  der  Galerie  zu 
Berlin,  und  ebendort  Jakob  mit  dem  Engel  ringend,  ungefähr 
aus  derselben  Zeit.  Es  ist  gewiss  bezeichnend,  dass  gerade  in 
den  Jahren  seiner  schweren  ökonomischen  Krisis  eine  grosse 
Anzahl  trefflicher  Werke  in  Gemälden  und  namentlich  auch  in 
Radirungen  entstanden  sind.  Wenn  aus  der  Umdüsterung  seiner 
äusseren  Lage  immer  schwerere  Schatten  in  seine  Schöpfungen 
fallen,  wer  wird  sich  darüber  wundern. 

In  seinen  letzten  Lebensjahren  wagt  die  Kunst  Rembrandts 
jenen  äussersten  Schritt,  den  um  dieselbe  Zeit  ungefähr  auch  Frans 
Hals  gethan  hat :  ein  Schritt,  den  niemals  die  Jugend  in  ihrer  un- 
gebrochenen Lebens-  und  Farbenfreude,  den  immer  erst  das 
ernstere  Alter  findet.  Es  ist  das  Abthun  jener  bestechenden 
Farbenpracht,  das  Zurückfuhren  all  der  im  fröhlichen  Lichte  des 
Tages  spielenden  coloristischen  Lust  zu  entsagungsvoller  Ein- 
fachheit, mit  einem  Worte,  der  Uebergang,  wenn  man  den  Aus- 
druck gestatten  will,  von  der  Polychromie  zur  Monochromie. 
Solche  Werke  muthen  uns  an,  wie  die  Resignation  des  ernsten, 
in  des  Lebens  Schule  schwer  geprüften  Mannes.  Noch  ist  er 
kräftig  genug,  um  die  Welt  der  Erscheinungen  scharf  und 
sicher  zu  erfassen,  ja  mit  wuchtigerer  Gewalt  sie  zu  schildern 
als  je  zuvor.  Aber  die  bunte  Fülle  des  Lebens,  die  ihn  in 
jüngeren  Tagen  fesselte  und  mit  deren  farbenfrischer  Darstellung 
er  uns  entzückte,  sie  hat  für  ihn  den  Reiz  verloren.  Mit  dem 
Salomonischen  „Alles  ist  eitel"  wendet  er  sich  von  dem  heitern 
Tand  hinweg  zu  einer  fast  ascetischen,  puritanisch  ernsten,  selbst 
düstern  Auffassung.  Zu  Hülfe  kommt  dieser  Richtung  das 
Schwarz  der  damaligen  Männertracht,  aus  welcher  nur  das 
Weiss  des  breiten  Kragens  hervorleuchtet,  dies  wieder  als  Ein- 
fassung des  Kopfes,  dessen  derbe,  oft  unschöne,  aber  stets 
charaktervolle  Züge  in  einem  glühenden  Goldtone  vor  uns  hin- 
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treten.  Oft  scheint  aus  diesem  unendlich  einfachen,  aber  warmen 
und  intensiven  Fleischton  es  wie  von  innerlich  mühsam  ver- 
haltener Leidenschaft  hervorzublitzen.  Das  tiefe  Schwarz  der 
Gewänder  und  das  Dunkel  des  Hintergrundes  lässt  diese  Car- 
nation  noch  frappanter  erscheinen. 

Mit  solcher  äussersten  Vereinfachung  der  Farbenscala  geht 
eine  nicht  minder  grosse  Reduction  in  der  darstellenden  Technik 
Hand  in  Hand.  Der  früher  bei  aller  Freiheit  doch  sorgfältig 
detaillirende  Pinsel  fegt  jetzt,  von  einer  verwegenen  Meister- 
faust geführt,  wie  ein  Sturm  über  die  Leinwand  und  schleudert 
in  unglaublich  pastosem  Auftrag  mit  wenigen  breiten  Würfen 
etwas  hin,  das  in  der  Xähe  betrachtet  wie  ein  Schneegestöber 
von  wilden  Klexen  aussieht,  in  der  richtigen  Entfernung  aber 
das  Antlitz  mit  seinen  charakteristischen  Zügen  voll  unnach- 
ahmlicher Lebensgewalt  uns  enthüllt.  Die  Kunst  ist  hier  auf 
dem  Punkte  angelangt,  wo  sie  ohne  Umschweife,  mit  souve- 
rainer  Verachtung  jedes  nebensächlichen  Details,  direct  auf's 
Wesen  der  Sache  losgeht,  dieses  dann  aber  mit  ungeheurer 
Wucht  in's  Herz  trifft.  Ein  unglaublicher  Reiz  höchster  male- 
rischer Vollendung,  die  stimmungsvolle  Kraft  einheitlichen 
Tones,  die  Poesie  des  vollendeten  Helldunkels  liegt  oft  mit 
magischer  Anziehung  auf  diesen  grandiosen  Schöpfungen. 

Meistens  sind  die  Werke  dieser  Gattung  mässigen  Um- 
fanges,  und  in  der  Regel  schildern  sie  uns  die  Vorsteher  der 
Gilde  oder  auch  die  Regenten  einer  Wohlthätigkeitsanstalt  in 
ernster  Berathung.  Wir  fühlen  vor  diesen  Bildern,  dass  die 
Zeit  selbst  anders  geworden.  Die  tapferen  Männer,  die  ehedem 
auf  den  Schützenstücken  sich  uns  in  frischer  Jugendlust  als 
Helden  thatkräftigen  Handels  und  Geniessens  zeigten,  sie  wurden 
älter  und  ernster.  Sie  versammeln  sich  jetzt,  schon  etwas  ge- 
beugt von  der  Last  der  Erfahrung,  wie  der  Jahre,  nicht  mehr 
zum  fröhlichen  Auszug,  zu  heiterem  Gelage,  sondern  zu  stillem 
Rathschlagen.  Dazu  stimmt  denn  auch  das  ehrbare  Schwarz 
der  Gewänder,  der  ernste  Ton  des  Ganzen.  Aber  in  den  Köpfen 
blitzt  oft  etwas  auf,  das  uns  daran  gemahnt,  dass  wir  in  dieser 
Wandlung  vielleicht  einen  künstlerischen  Rückschlag  jener 
heftigen  politischen  und  religiösen  Parteikämpfe  zu  erkennen 
haben,  welche  schon  in  der  Blüthezeit  seiner  Macht  das  Land 
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zerrissen  und  dem  starren  calvinistischen  Geist  auf  lange  den 
Sieg-  über  die  milderen  Auffassungen  verschafften. 

Dieser  Art  sind  nicht  blos  die  beiden  Regentenstücke  von 
Frans  Hals  aus  dem  Jahre  1664,  in  Haarlem,  sondern  vor  Allem 
das  wunderbare  Bild  der  Staalmeister  im  Museum  zu  Amsterdam, 
welches  Rembrandt  im  Jahre  1 66 1  schuf.  Nur  ein  ruhiges  Bei- 
sammensein würdiger  Männer  zu  geschäftlicher  Berathung:  aber 
eine  Grossartigkeit  der  Charakteristik,  ein  schlichter  Ernst  des 
Ausdrucks,  dass  man  auf  die  wichtigsten  Staatsverhandlungen 
schliessen  möchte,  Alles  in  grösster  Breite,  Kraft  und  Freiheit 
hingestellt,  die  Gestalten  wie  von  Licht  umfluthet,  wie  in  Luft 
getaucht;  die  schwarzen  Gewänder,  die  weissen  Kragen,  die 
klaren  Köpfe  voll  individuellen  Lebens,  dazu  der  rothe  Teppich, 
das  ist  ein  Ganzes  voll  markiger  Tiefe,  von  souverainer  Macht 
festgeschlossener  Wirkung.  Vor  solchen  Werken  erkennt  man, 
dass  dies  die  eigentlichen  Historienbilder  der  holländischen 
Kunst  sind.  Es  ist  Rembrandts  Einfluss,  zu  dem  sich  der  von 
Frans  Hals  gesellt,  dass  jene  Vereinfachung  der  malerischen 
Mittel,  jenes  V orherrschen  eines  aus  wenigen  Farben  zusammen- 
gestimmten Accords  voll  ruhiger  Würde  und  Feierlichkeit  fortan 
den  Grundzug  der  holländischen  Malerei  bildete.  Auch  in  den 
späteren  Werken  van  der  Heists  (Museum  und  Rathhaus  zu 
Amsterdam)  ist  dieser  Einfluss  unverkennbar. 

Am  wenigsten  erfreulich  ist  Rembrandts  Kunst  in  den 
Darstellungen  der  nackten  menschlichen  Gestalt,  die  er  bis- 
weilen gewagt  hat.  Hier  predigt  er  das  Evangelium  der  Häss- 
lichkeit  meist  bei  Gelegenheiten,  wo  weder  geistige  Bedeutung 
noch  seelischer  Ausdruck  für  das,  was  an  sinnlicher  Schönheit 
fehlt,  entschädigen.  Es  ist,  als  ob  er  hier  mit  Vorliebe,  be- 
sonders bei  weiblichen  Körpern,  die  Gemeinheit  unschöner  und 
verbrauchter  Formen  ins  Licht  setzen  wollte.  Solchen  Dar- 
stellungen gegenüber  steht  selbst  die  grosse  Fortuna  von  Dürer 
fast  wie  eine  Schönheit  da.  Bisweilen  nimmt  er  dabei  als  Vor- 
wand irgend  eine  klassisch  mythologische  Scene.  Wo  dies  in 
so  unzweideutig  humoristischer  Auffassung  geschieht,  wie  bei 
dem  Ganymed  der  Dresdener  Galerie,  dem  bei  der  Entführung 
durch  den  Adler  nicht  blos  dicke  Thränen  das  hässliche  Gesicht 
noch  mehr  entstellen,  sondern  auch  sonst  etwas  Menschliches 
oder  Kindliches  passirt,  lässt  man  sich  die  Parodie  gern  ge- 
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fallen.  Aber  bei  andern  Werken,  wie  der  Danae  in  der  Ermi- 
tage,  gehören  allerdings  die  ganzen  Wunder  Rembrandt'schen 
Helldunkels  dazu,  um  die  Darstellung  erträglich  zu  machen. 
Anziehender  ist  die  badende  Susanna  vom  Jahre  1637  in  der 
Galerie  des  Haag,  die  noch  die  feinere  und  sorgfältigere  Be- 
handlung der  früheren  Zeit  verräth.  Vielleicht  das  merk- 
würdigste Bild  dieser  Art  unter  allen  die  Rembrandt  je  ge- 
malt, ein  Jugend  werk  aus  dem  Jahre  1635,  ist  das  Bad  der 
Diana  oder  Diana  und  Kallisto,  im  Besitz  des  Fürsten 
Salm-Salm  auf  Schloss  Anholt  im  Münsterlande,  welches  kürz- 
lich durch  die  Ausstellung  in  Düsseldorf  allgemeiner  bekannt 
geworden  ist.  In  einer  grossen  Landschaft  hat  Diana  mit  ihren 
Gefährtinnen  nach  der  Jagd  im  Schatten  hoher  prächtiger  Bäume 
Ruhe  gesucht  und  ist  dann  mit  ihren  Nymphen  in  den 
sich  hier  zu  einem  kleinen  See  erweiternden  Fluss  zu  er- 
frischendem Bade  hinabgestiegen.  Während  sich  in  dem 
feuchten  Element  ein  muthwilliges  Treiben  entspinnt,  ist  eine 
der  Nymphen,  Kallisto,  durch  die  Weigerung  ihre  Gewänder 
abzulegen,  und  das  Spiel  ihrer  Gefährtinnen  zu  theilen  aufge- 
fallen. Sofort  stürzen  sich  vier  dieser  freundlichen  Jungfrauen 
auf  sie,  um  ihr  die  Kleider  abzureissen  und  so  an  den  Tag 
zu  bringen,  was  jene  zu  verbergen  sucht.  Verzweiflungsvoll 
strebt  sie  sich  des  gutherzigen  Quartetts  zu  erwehren,  indem 
sie  der  einen  in  die  Haare  greift,  während  die  zweite  der 
Angreifenden  zu  Hülfe  kommt.  Eine  dritte  packt  die  Aermste 
von  hinten,  und  die  vierte  ist  bemüht  ihr  die  Kleider  abzu- 
ziehen. Mehrere  andere  vergnügen  sich  lachend  an  der  Scene. 
Diana  selbst  aber,  die  mitten  im  Wasser  steht,  wird  durch  ein 
anderes  Ereigniss  abgelenkt,  denn  aus  dem  Gebüsch  tritt 
eben  Actäon,  in  ein  silberflimmerndes  Gewand  gekleidet,  um 
sofort  für  seine  Vermessenheit  die  Strafe  zu  empfangen,  indem 
die  Göttin  ihn  durch  Bespritzen  mit  Wasser  in  einen  Hirsch 
verwandelt.  Man  sieht  schon  wie  ihm  die  Hörner  zu  wachsen 
beginnen,  und  wie  aus  dem  Waldgrund  die  tobende  Meute 
herbei  stürzt  zunächst  um  gegeneinander  zu  wüthen  und  dann 
mit  vereinter  Kraft  den  Unglücklichen  zu  zerfleischen.  Unter 
den  zahlreichen  Nymphen,  die  theils  bei  der  Göttin  Schutz  suchen, 
theils  dem  Ufer  sich  zuwenden,  theils  ungestört  im  Genuss 
des  Bades  fortfahren,  erkennt  man  ganz  vorne  links  das  an- 
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muthige  Gesicht  der  Saskia.  Es  ist  eine  der  reichsten  Compositi  ei- 
nen des  Künstlers,  ganz  kostlich  durch  die  farbigen  Reflexe  der 
zarten  Fleischtöne  und  der  bunten  Gewänder,  durchleuchtet  von 
goldigem  Sonnenlicht,  so  recht  ein  Zeugniss  der  heiteren  Lebens- 
lust, welche  den  glücklichen  jungen  Meister  damals  erfüllte. 

Einmal  hat  Rembrandt  auch  zu  allegorischer  Composition 
gegriffen,  um  ein  Ereigniss  der  zeitgenossischen  Geschichte  zu 
schildern;  in  der  höchst  merkwürdigen  genialen  Skizze  des 
Museums  von  Rotterdam  vom  Jahre  1648,  welche  die  Einigung 
der  verbündeten  Provinzen  („de  eendracht  van  het  land")  verherr- 
licht. Links  sieht  man  einen  ruhenden  Löwen,  von  zwei  Ketten  ge- 
fesselt, davon  die  eine  in  eine  Mauer  fest  geschmiedet,  auf  welcher 
das  Wappen  von  Amsterdam  prangt,  mit  der  Devise:  Soli  deo 
gloria,  während  die  andere  Kette  am  Thron  der  Gerechtigkeit 
befestigt  ist.  Den  Löwen  umgeben  die  Wappen  der  vereinigten 
Provinzen.  Im  Vorder-  und  Mittelgrund  Krieger  zu  Fuss  und 
zu  Ross,  welche  sich  zum  Unabhängigskeitskampf  vonbereiten ; 
im  Hintergrunde  tobt  die  Schlacht,  und  der  Feind  beginnt  zu 
fliehen.  Also  selbst  ein  Rembrandt  greift  bei  solchem  Thema 
zu  einem  emblematischen  Allegorisiren,  wie  es  jener  Zeit  eigen 
war;  aber  die  gewaltig  hinreissende  Kühnheit,  die  geniale 
Kraft  und  frappante  Lichtwirkung  machen  den  Eindruck  zu 
einem  hochbedeutenden.  Einen  Auftrag  aber  zur  Ausführung 
der  Skizze  hat  er  nie  erhalten,  und  bei  der  Versteigerung 
seiner  Kunstsachen  befand  sich  der  Entwurf  in  seiner  Wohnung. 

Von  höchster  Poesie  ist  endlich  die  Kunst  des  Meisters, 
wo  sie  sich  landschaftlicher  Schilderung  zuwendet  Hier  steht 
er  nicht  blos  ebenbürtig  neben  Rubens  als  einer  der  Ersten, 
welche  die  landschaftliche  Darstellung  aus  der  erstickenden 
Ueberfülle  botanischen  Details  zur  vollen  Poesie  einheitlicher 
Stimmung  erhoben  haben,  sondern  Rembrandt  geht  darin  noch 
einen  Schritt  über  Rubens  hinaus,  indem  er  aus  den  einfachsten 
Elementen  holländischer  Flachlandschaft  durch  die  Poesie  des 
Helldunkels  Stimmungsbilder  von  ergreifender  Innigkeit  ge- 
staltet. Die  Casseler  Galerie  besitzt  nicht  weniger  als  fünf 
Landschaften  des  Meisters;  darunter  eine  kleine  originelle 
Winterlandschaft  mit  einigen  Schlittschuhläufern,  ein  feines 
Bild  von  tiefem  Ton.  Hochpoetisch  ist  eben  dort  eine 
andere  Landschaft,  die  auf  einer  Anhöhe  die  Ruinen  eines 
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Schlosses  zeigt.  Dunkel  setzt  sich  die  Landschaft  gegen 
einen  vom  Sturm  reingefegten  Abendhimmel  ab;  vorn 
sieht  man  die  letzten  schwarzen  Wolken  abziehen.  Dies 
Bild  sowie  ein  anderes,  wo  eine  Felsenhöhle  die  Durchsicht 
auf  eine  Laadschaft  gewährt,  deuten  auf  Studien  in  den  ge- 
birgigen Gegenden  der  benachbarten  Rheinlande,  welche  Rem- 
brandt  wohl  einmal  durchwandert  hat.  Noch  zwei  andere  Land- 
schaften befinden  sich  in  Cassel,  von  denen  die  eine  ebenfalls 
eine  Gebirgsgegend  schildert.  Ein  Bild  von  reicherer  Com- 
position  ist  die  Landschaft  der  Galerie  zu  Braunschweig,  wo 
die  durch  Gewitterwolken  hervorbrechende  Sonne  eine  hoch- 
gelegene Stadt  und  einen  prächtigen  Wasserfall  bescheint, 
während  ein  Gebirge  den  Horizont  schliesst.  Hier  ist  das 
Walten  der  elementaren  Mächte  mit  fast  dämonischer  Kraft 
geschildert.  Kaum  hat  je  ein  anderer  Künstler  ergreifender 
die  gleichsam  leidenschaftlichen  Stimmungen  des  Naturlebens 
aufgefasst.  Eine  gebirgige  Gegend  mit  kraftvoller  Beleuchtung 
sieht  man  auch  in  der  Ermitage.  Im  Vordergrunde  ist  Christus 
mit  den  beiden  Jüngern  auf  dem  Wege  nach  Emmaus  als 
Staffage  dargestellt.  Von  sonniger  Klarheit  ist  ebendort  das 
Seestück  mit  vier  Booten,  die  das  leicht  bewegte  Element 
beleben. 

Wie  es  für  die  Kunst  des  Meisters  nichts  zu  Geringfügiges 
gab,  beweisen  zwei  Bilder  im  Louvre,  wo  er  mit  genialer 
Keckheit  einmal  (1633)  ein  geschlachtetes  Schwein,  das  andere 
Mal  (1655)  einen  geschlachteten  Ochsen  dargestellt  hat:  Wunder 
einer  breiten  machtvollen  Pinselführung. 


Es  bleibt  noch  übrig,,  nachdem  wir  den  Maler  kennen 
gelernt,  auch  dem  Radirer  Rembrandt  einige  Bemerkungen 
zu  widmen.  Es  war  seit  den  Tagen  Martin  Schöns  und 
Albrecht  Dürers  die  besondere  Eigenthümlichkeit  der  nordischen 
Kunst,  bei  dem  Mangel  an  öffentlichen  Aufträgen,  durch 
welche  im  Gegensatz  zum  Xorden  die  italienische  zur  Entfaltung 
einer  grossräumigen  monumentalen  Malerei  geführt  wurde,  die 
Fülle  ihrer  inneren  Anschauungen  und  den  Reichthum  ihrer 
Phantasie  mit  den  bescheidenen  Mitteln  des  Grabstichels  und  der 
Radimadel  zu  enthüllen.    An  Stelle  der  mühsameren  Arbeit  des 
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Grabstichels  trat  schon  durch  einzelne  Versuche  Dürers  die  leichter 
und  rascher  arbeitende  Radirnadel,  die  mit  Beihilfe  der  Aetzung 
durch  Scheidewasser  ihre  zauberhaften  Wirkungen  gewann.  Je 
mehr  die  Malerei  coloristisch  wurde,  je  höher  sie  in  der  Entwicke- 
lungderLuftperspective,  des  Tons,  des  Helldunkels  gelangte,  desto 
siegreicher  erhob  sich  die  Radirung.  Sie  wetteifert  in  der  Poesie 
des  Lichtes  mit  den  Wirkungen  der  Gemälde,  die  bei  Rembrandt 
im  Laufe  der  Entwickelung  ja  ebenfalls  dahin  streben,  die 
Localfarben  gleichsam  von  Luft  und  Licht  auflosen  und  ver- 
zehren zu  lassen.  Während  die  farbenreichen  und  formge- 
waltigen Bilder  eines  Rubens  durch  eine  ganze  Schule  von 
Kupferstechern  mit  dem  Grabstichel  wiedergegeben  wurden, 
hatte  Rembrandt  unablässig  zu  thun,  die  Welt  seiner  äussern 
und  innern  Anschauungen  durch  die  Radirnadel  zu  vollem 
Leben  zu  entbinden.  Man  zählt  nicht  weniger  als  377  Blätter 
von  seiner  Hand,  und  mit  Recht  gelten  diese  Werke  seines 
intimsten  Schaffens  zu  den  köstlichsten  und  kostbarsten  Er- 
zeugnissen dieser  Gattung.  Alle  Zweige  der  Darstellung,  die 
ihn  auch  in  seinen  Gemälden  beschäftigten,  altes  und  neues 
Testament,  Porträts,  Genrescenen,  Studien  aller  Art,  Landschaft- 
liches breiten  sich  hier  in  mannigfaltigem  Wechsel  aus.  Schon 
in  den  frühesten  Radirungen  sieht  man  seine  Nadel  bald  mit 
grösster  Feinheit  und  Sorgfalt  den  einfachen  Erscheinungen  des 
Lebens  nachgehen,  wie  in  den  drastischen  Bettlerstudien,  bald 
in  Darstellungen  wie  Simeon  im  Tempel,  der  Beschneidung 
Christi  und  dem  zwölfjährigen  Christus  unter  den  Schriftge- 
lehrten, aus  dem  Jahre  1630,  die  biblischen  Geschichten  in  dem 
der  nordischen  Kunst  eigenen  schlichtbürgerlichen  Ton  vor- 
tragen.; Unabsehbar  mannigfaltig  ist  die  Art,  wie  er  seine 
Nadel  bald  zu  den  zartesten  Wirkungen,  wie  in  dem  berühmten 
Blatt  des  Bürgermeisters  Six,  bald  zu  derbsten  Effecten  in 
kühn  hingeworfenen  Schattenlagen  verwendet.  Häufig  lässt  er 
—  und  dies  oft  in  den  bedeutendsten  Compositionen  —  einen 
Theil  des  Blattes  unvollendet,  um  durch  die  nur  im  Umriss 
skizzirten  Partien  desto  grössere  Gegensätze  gegen  die  tiefen 
Schattenmassen  der  ausgeführten  Theile  zu  gewinnen. 

Am  wenigsten  darf  man  gerade  in  diesen  Arbeiten  mit 
Rembrandt  dem  Zeichner  rechten.  Mehr  als  sonstwo  herrscht 
hier  sein  seltsames,  phantastisches,  capriciöses  Naturell,  und 


Digitized  by  Google 


492 


kaum  ist  je  ein  anderer  Künstler  von  Bedeutung  so  willkürlich, 
ja  liederlich  mit  Wahrheit  und  Richtigkeit  der  Formen  umge- 
sprungen. Viele  von  seinen  Gestalten  sind,  wenn  man  sie  auf 
ihren  Organismus  hin  prüft,  kaum  für  lebensfähig  zu  halten, 
besonders  sind  Hände  und  Füsse  oft  unglaublich  verzeichnet. 
Und  welchem  anderen  Künstler  würde  man  z.  B.  bei  der  Aus- 
treibung der  Verkädfer  aus  dem  Tempel  (v.  J.  1635)  solche  un- 
wahrscheinliche Rinder  und  Hunde  zu  Gute  halten!  Und  dennoch 
welche  dramatische  Wucht,  welche  herausplatzende  Wahrheit 
und  Plötzlichkeit  der  Handlung!  Beiläufig  bemerkt  ist  hier  der 
Christus  ein  Beweis  von  dem  Eifer,  mit  welchem  Rembrandt 
die  Kupferstiche  Dürers  studirt  hat.  In  nackten  Figuren  sieht 
man  auch  in  den  Radirungen  das  Unglaublichste,  so  in  dem 
halbentblössten  Weibe  beim  Ofen  (Bartsch  197),  in  der  Venus 
(B.  201),  und  besonders  in  der  scheusslich  aufgedunsenen  nackten 
Frau  am  Ufer  eines  Flusses  (B.  200),  wo  ausserdem  der  lieder- 
lich verkürzte  linke  Arm  ebensoviel  zu  kurz  wie  der  rechte  zu 
lang  ist.  Wenn  man  dann  wieder  Blätter  sieht,  wie  das  köst- 
liche Brustbild  seiner  Mutter  von  1628,  oder  seine  zahlreichen 
Selbstporträts  (er  hat  sich  nicht  weniger  als  vierunddreissig  Mal 
in  Radirungen  und  wie  oft  in  Oelbildern  dargestellt !)  oder  den 
prachtvollen  Judenkopf  mit  dem  Turban  von  1637,  oder  endlich 
die  sorgfaltig  durchgeführten  Porträts  des  Goldschmieds  Lutma, 
des  Predigers  Uytenbogaerd,  des  Predigers  Johannes  Silvius,  des 
Schreibmeisteis  Copenol,  des  Advocaten  Tolling,  des  Bürger- 
meisters Six  u.  A.,  so  vergisst  man  sofort  alle  seine  Sünden. 
Und  wie  gross  und  herrlich  ist  gerade  in  den  Radirungen  die 
Poesie  seiner  landschaftlichen  Bilder,  die  oft  mit  den  be- 
scheidensten Mitteln  aus  dem  dürftigsten  Naturmotiv  den  höchsten 
poetischen  Zauber  entfalten! 

Von  den  bedeutenderen  dieser  Arbeiten  kann  hier  nur  Weniges 
angeführt  werden.  Wir  nennen  vor  Allem  die  grosse  Aufer- 
weckung  des  Lazarus,  wo  Christus  in  wahrer  göttlicher  Herr- 
lichkeit als  mächtiger  Wunderthäter  hoch  über  allem  Volk 
emporragend  dasteht  und  durch  sein  beschwörendes  Wort  die 
Schrecken  des  Todes  überwindet.  Nicht  minder  ergreifend  in 
seiner  Art  ist  der  Vorgang  der  Verkündigung  bei  den  Hirten 
geschildert.  Tiefe  Nacht  ruht  auf  der  Landschaft,  in  deren 
Mitte  man  die  Hirten  bei  ihren  Heerden  erblickt.    Da  durch- 
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bricht  ein  Glanz  die  Finsterniss  und  vom  Himmel  ertönen  die 
Worte  der  frohen  Botschaft.  Panisches  Entsetzen  ergreift  die 
Menschen  undThiere,  die  in  wildem  Getümmel  auseinander  fahren 
und  sich  zur  Flucht  wenden.  Man  kann  das  Plötzliche  eines 
solchen  überirdischen  Vorgangs  nicht  schlagender  schildern. 
Mit  1633  ist  ferner  das  Blatt  des  barmherzigen  Samariters  be- 
zeichnet, das  in  gemüthvoller  Weise  darstellt,  wie  der  Ver- 
wundete eben  mit  aller  Sorgfalt  vor  der  Herberge  vom  Pferde 
seines  Retters  herabgehoben  wird.  Die  Grablegung  und  Kreuz- 
abnahme, das  Glückschiff  und  der  Rattengifthänder,  Joseph  bei 
Potiphars  Frau  und  die  Pilger  in  Emmaus,  Landschaften,  Porträts 
und  Studienköpfe  bezeugen  in  gedrängter  Folge  aus  den  drei- 
ssiger  Jahren  die  Fruchtbarkeit  des  Meisters  und  die  Vielseitig- 
keit seines  Schaffens.  Vom  Jahre  1639  datirt  der  Tod  der 
Maria,  ferner  folgen  jene  kühnen  Löwenjagden,  in  welchen  man 
eine  Anregung  durch  Rubens 'sehe  Bilder  vermuthen  kann,  köst- 
liche Landschaften,  in  denen  die  Poesie  aus  den  dürftigen 
Linien  nordischer  Natur  um  so  heller  hervorleuchtet,  sodann 
etwa  um  1650  das  berühmte  Hundertguldenblatt:  Christus  die 
Kranken  heilend,  ein  Werk  von  grossartiger  Wirkung,  dabei 
durchweg  in  den  Gestalten,  namentlich  im  Christustypus  unge- 
wöhnlich edel.  Seine  Christusfiguren  erinnern  in  solchen  Com- 
positionen  deutlich  an  Dürers  Kupferstiche.  Einen  Abdruck 
dieses  Blattes  soll  Rembrandt  einem  Kunsthändler  gegen  einen 
Stich  von  Marcanton  überlassen  haben,  der  hundert  Gulden 
kostete.  In  neuesten  Zeiten  sind  gute  Abdrücke  dieses  hoch- 
geschätzten Blattes  bis  auf  29  000  Frs.  gestiegen. 

•  Werfen  wir  einen  Rückblick  auf  das  Leben  und  Wirken 
Rembrandts,  so  liegt  der  Anlass  nahe,  das  Haupt  der  holländi- 
schen Schule  mit  dem  führenden  Meister  der  flandrischen 
Kunst  zu  vergleichen.  Beide  gehören  zu  den  grössten  Herrschern 
im  Gebiete  frei  entwickelter  malerischer  Darstellung,  beide 
haben  ihre  Kunst  zum  Gipfel  höchster  Vollendung  geführt,  beide 
haben  als  wahrhaft  schöpferische  Naturen  einen  neuen  male- 
ritcher  Stil  geschaffen,  in  unablässiger  Thätigkeit  ihr  künstle- 
risches Glaubensbekenntniss  in  zahlreichen  Werken  ausge- 
sprochen und  dadurch  weit  über  ihre  unmittelbare  Umgebung 
hinaus  auf  ihre  Zeitgenossen  bestimmend  eingewirkt.  Und  wie 
in  Rubens  universaler  Kraft  alle  Kinzelgattungen  der  späteren 
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flandrinischen  Kunst  bereits  vorgedeutet  liegen,  so  ist  auch  in 
Rembrandt  die  gesammte  Entwickelung  der  holländischen 
Malerei  in  Porträt,  Genrebild,  Landschaft,  Seestück  und  Still- 
leben schon  enthalten. 

Aber  nicht  minder  gross  sind  im  Leben  und  Wirken  dieser 
beiden  Meister  die  Gegensätze.  Während  Rubens  bis  an's 
Ende  seines  Lebens  ein  Schooskind  des  Glückes  war,  das 
seine  verschwenderischen  Gaben  unablässig  über  ihn  ausstreute, 
während  ein  heller  Sonnenglanz  rauschender  Freude  in  seinen 
Werken  ausklingt  und  er  den  Pomp  der  katholischen  Kirche 
sowie  den  Glanz  fürstlichen  Lebens  in  einer  Kunst  verherrlicht, 
in  welcher  das  Schönheitsgefühl  des  Südens  einen  Bund  mit  der 
charaktervollen  Kraft  des  Nordens  eingeht,  der  Zauber  der 
Renaissance  dem  Norden  gewonnen  wird,  steht  R^embrand  als 
trotziger  Vertreter  eines  herben,  ausschliesslich  germanischen 
Sinnes  da,  keine  fürstliche,  sondern  nur  eine  schlicht  bürger- 
liche Existenz,  durch  Naturanlage  und  Schicksal  früh  aus 
sonnigen  Anfängen  in  düster  schwere  Verhängnisse  geworfen, 
in  seiner  ganzen  Kunstrichtung  ein  Mann  des  Nordens,  das 
individuelle  Sonderleben  in  einseitiger  Schärfe  bis  zum  Un- 
schönen, ja  selbst  zum  Barocken  verfolgend,  innerhalb  dieser 
Schranken  aber  eine  Welt  von  Poesie,  Tiefe  und  Kraft  der 
Empfindung  enthüllend.  So  ist  er  selbst  mit  seinen  Fehlern 
und  Einseitigkeiten  ein  Vertreter  specifisch  germanischer  Ge- 
sinnung und  als  solcher  ein  Markstein  in  der  Entwickelung  des 
künstlerischen  Geistes. 


Digitized  by  Google 


Zwei  deutsehe  Schlösser. 


- 


Digitized  by  Google 


/  i-     \     .■  .   j.  •  •  -       :  :v  »  ■:  UV* 

•    :•  i  .         /  '  *,     *       Vt    *  ■ 

/   i  ;     •.'    /  ii'  1     •  t.  ,',      l  .-    «  ',:t  f  ,••  f  :\  '     !  '.' 

'..  .  ■    . '    :  j •      '   •  ■  i  •   '  t 

*:    '    .r                                   ■    :       •  '.      I    *:       "i  "1  \.    t    ',  •'. 

i  ;.:     i>       i  -'.r"   .  ,/ui»  '    \  i;i  ti.l  \  .v  .  *. 

.  r      :                         ■"  *:   y   ,  •       ,  ,r  f  <  •     ■  '  i  •:.      i  «'  i 

'.■  .  '•  i    f  Ist  /  •  i      i    '         r  •.  ."-     i  -  1  •      :::  ,r  \  n  I 

•  i    i  •>•  -r  •  \    \  r  '.'    :     <[    —  I      .f;  ,  '  *i    \  .\  ;"'»■'.- 

/l      •  i    '  .  •  ;  '  i  .  '  •  i»  '      v  *?.'."V.;'j 

1\wf  an  braucht  nicht  so  gar  altjzu  sein,  um  sich  noch  recht 
^cfe^  gut  der  Zeit  zu  erinnern,  da  in  der  kunstgeschichtlichen 
Forschung  das  Studium  des  Mittelalters  in  seiner  ersten  Blüthe 
stand,  nachdem  es  gegen  die  vorher  ausschliesslich  herrschende 
Kunst  des  Alterthüms  sich  langsam  seinen  Platz  erobert  hatte. 
"Während  man  sich  aber  mit  Eifer  in  die  romantische  Welt  des 
Mittelalters  vertiefte,  wendete  man  nun  die  Exclusivität  der 
früheren  Epoche  auf  die  gesammte  Kunst  der  späteren  Zeit, 
und  that  Alles,  was  die  Renaissance  bis  zu  ihren  letzten  Aus- 
läufern  geschaffen  hatte,  mit  dem  bequemen  Scheltwort  „Zopf  in 
den  Bann.    Wie  hat  sich  dieses  Verhältniss  seit  einem  Decennium 
etwa  bei  uns  verändert!     Einer  der  ersten,  die  für  die  Re- 
naissance  mit  Wort  und  That  eintraten,  war  Semper.  Durch- 
greifender und  systematischer  eroberte  Jacob  Bürckhardt  jenes 
Gebiet  für  die  Kunstbetrachtung  durch  seinen  Cicerone,  seine 
Cultur  der  Renaissance  und  seine  Geschichte  der  neueren  Bau- 
kunst in  Italien.    Wie  diese  Arbeiten  mächtig  eingewirkt  haben 
und  aus  der  theoretischen  Betrachtung  in  die  Praxis  überge- 
treten sind,  liegt  überall  zu  Tage;  denn  keine  unserer  Bau- 
schulen hat  sich  diesem  gesunden  und  natürlichen  Zuge  der 
Zeit  zu  entziehen  vermocht.    Die  Forschung  fing  nun  an  auch 
diesseits  der  Alpen  die  Monumente  der  Renaissance  art's  Licht 
zu  ziehen;  Frankreich  und  Deutschland  wurden  durchwandert 
und  ihre  Betheiligung  an  dem  künstlerischen  Leben  jener  Zeit 
wissenschaftlich  dargestellt.    Diese  Bestrebungen  gaben  wieder- 
um der  Localforschung  überall  einen  Anstoss,  und  so  entstand 
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unter  Ortweins  Leitung  durch  Zusammenwirken  vieler  Kräfte 
das  grosse  Sammelwerk,  von  dessen  Fortgang  ich  öfter 
berichtet  habe,  und  das  noch  immer  in  weiterem  Vorschreiten 
eine  Fülle  interessanten  Materials  (es  liegt  uns  eben  die  204. 
Lieferung  vor)  an's  Licht  fördert. 

Aber  auf  dieser  Linie  blieb  man  nicht  stehen.  Seit 
A.  v.  Zahn  in  Lützows  Zeitschrift  seine  feinen  Untersuchungen 
über  Barock,  Rococo  und  Zopf  veröffentlicht,  hat  man  ange- 
fangen, auch  diesen  späteren  Epochen  eingehendere  Aufmerk- 
samkeit zu  widmen.  Da  Deutschland  besonders  reich  an 
prachtvollen  Schlössern  jener  Zeit  ist,  so  erscheinen  gesonderte 
Publikationen  derselben  als  eine  Forderung,  die  sich  mit  Noth- 
wendigkeit  aus  der  künstlerischen  Bewegung  unserer  Tage  er- 
giebt.  Wir  verdanken  dieser  Richtung  die  schöne  von  Hettner 
herausgegebene  Darstellung  des  Zwingers  in  Dresden,  über 
welche  ich  seiner  Zeit  berichtet  habe.  Dieselbe  thätige  Verlags- 
handlung, welches  uns  dieses  Werk  sowie  Ortweins  Renaissance 
gebracht  hat,  giebt  nun  auch  die  beiden  künstlerisch  gross- 
artigsten Königsschlösser  heraus,  deren  Deutschland  sich  rühmen 
kann.  Das  eine  ist  die  königliche  Residenz  in  München,  mit 
Unterstützung  Sr.  Maj.  des  Königs  Ludwig  IL,  publicirt  von 
Seidel.  Den  beiden  ersten  von  mir  früher  besprochenen 
Lieferungen  sind  neuerdings  zwei  weitere  gefolgt.  Sie  bringen 
uns  sieben  meisterhafte  Stiche  von  Obermaier  in  vorzüglichen 
Drucken  von  Feising  und  einen  prachtvollen  Farbendruck  aus- 
geführt von  Winckelmann  und  Söhne.  Mit  Recht  ist  auch  hier 
wieder  den  verschiedenen  Epochen,  welche  in  der  Residenz  ver- 
treten sind,  Rechnung  getragen  worden.  In  die  strengere  Zeit 
Maximilians  I.  gehört  der  Empfangssaal,  von  welchem  eine 
Fensterwand  sowie  die  Kaminwand  dargestellt  sind;  gehört 
ferner  der  Charlottengang  mit  seiner  interessanten  auf  dem 
zehnten  Blatte  vorgeführten  Gewölbdecoration,  namentlich  aber 
die  Kaisertreppe,  deren  Gewölbe  mit  ihren  kräftigen  Stuck- 
rahmen und  den  schönen  noch  in  trefflicher  Renaissance  zierlich 
und  leicht  ausgeführten  Malereien  wir  auf  dem  achten  Blatt 
sehen.  Dieses  namentlich  ist  ein  Meisterwerk  des  Grabstichels, 
von  duftiger  Zartheit  und  bewundernswürdiger  Harmonie,  welcher 
nur  durch  die  Pedanterie  des  hineingeworfenen  Schlagschattens 
einiger  Abbruch  geschieht.    Auch  auf  dem  vorerwähnten  Blatt 
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hätten  wir  den  Schlagschatten,  der  sich  fast  über  die  Hälfte 
hinwirft,  Heber  entbehrt,  wenn  er  auch  dem  Stecher  Gelegenheit 
gab,  seine  Meisterschaft  in  Wiedergabe  der  Lichtreflexe  zur 
Geltung  zu  bringen. 

Herrscht  in  diesen  Werken  aus  Maximilians  Zeit  noch  der 
strengere  Charakter  der  Renaissance  vor,  so  führt  die  Kamin- 
wand im  Grottenzimmer  der  päpstlichen  Gemächer  aus  der 
Zeit  Kurfürst  Ferdinand  Marias  uns  eine  anziehende  Mischung 
jenes  früheren  Stiles  mit  dem  späteren  üppigen  Barocco  vor 
Augen.  Die  köstlichen  eingelegten  Ornamente  der  Wandfelder 
sind  mit  grösster  Delicatesse  vom  Stecher  wiedergegeben,  wie 
denn  überhaupt  das  Blatt  zu  den  reizvollsten  gehört.  Der 
liebevolle  Fleiss  und  die  Sorgfalt  des  aufnehmenden  Architekten 
verbinden  sich  aufs  Glücklichste  mit  dem  Geschick  des  Stechers. 
Aber  den  üppigsten  Zauber  verschwenderischer  Decoration  ent- 
falten doch  erst  die  unter  Kurfürst  Karl  Albert  ausgeführten 
sogenannten  reichen  Zimmer.  Von  diesen  bringen  die  vor- 
liegenden Hefte  zunächst  in  meisterlichen  Stichen  eine  Wand 
aus  dem  Wohnzimmer  und  eine  perspectivische  Darstellung 
des  berühmten  ganz  mit  Spiegeln  bekleideten  Cabinets,  dessen 
Rahmendecoration  in  den  phantastischen  Spielen  des  Rococo 
überall  Consolen  hervortreibt,  auf  welchen  zierliche  Vasen  von 
Porzellan  angebracht  sind.  Tritt  hier  das  Rococo  mit  seiner 
ganzen  Grazie  und  verschwenderischen  Ueppigkeit  auf,  so 
kommt  all  diese  reiche  Pracht  erst  zur  vollen  Wirkung  in  dem 
grossen  Doppelblatte,  das  die  Kaminwand  des  Schlafgemaches 
in  effectvoll  durchgeführtem  Farbendruck  zur  Anschauung  bringt. 
Hier  wird  es  so  recht  klar,  wie  das  Rococo  in  genialem  Ueber- 
muth  zur  Auflösung  aller  hergebrachten  künstlerischen  Gesetze 
schreitet,  um  an  ihre  Stelle  seine  eigene  geistreiche  Caprice 
zu  setzen.  Es  ist  die  zügellos  entfesselte  Faschingslust  der 
Architektur.  An  die  Stelle  der  strengen  architektonischen 
Gliederungen  mit  ihren  ernsten  f  plastischen  Formen  tritt  ein 
phantastisches  Rahmenwerk,  mit  Laubgewinden,  Muscheln, 
Gitter  werk  und  Phantasieschnörkeln  jeder  Art  als  Einrahmung 
und  Schmuck  der  Wände  und  der  Decken.  Ebenso  souverän 
wie  mit  den  Formen,  springt  diese  Architektur  auch  mit  den 
Farben  um,  deren  vollen  Renaissance-Accord  sie  verstummen 
lässt,  um  in  zartgebrochenen  Molltönen  kokett  zu  schmachten, 
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oder  fwie  hier  und  in  vielen  anderen  Fällen,  um  den  Gold- 
schimmer ihrer  Rahmen  und  Ranken  auf  spiegelnd  weissem 
Grund  glänzen  zu  lassen.  Nur  in  dem  dieser  Zeit  eigentümlichen 
Rahmenfeld  über  den  Flügelthüren  kommt  das  affectirte  Schäfer- 
stück  als  Vertreter  der  Malerei  zur  Verwendung.  Das  heitere, 
genusssüchtigej  vielfach  frivole  Wesen  jener  Epoche  gelangt 
in 'dieser  Architektur  zum  festlichen  Ausdruck;  man  fühlt  ihr 
förmlich  ~an  wie  sie  das  feierliche  Staatskleid  und  die  Allonge- 
Perrücke  Ludwigs  XIV.  abstreift,  und  sich  mit  Wonne  in  ein 
leichteres  zierliches  Gewand  gehüllt  hat,  um  darin  ihrem  Ver- 
gnügen nachzugehen.  Zugleich  aber  hat  diese  Epoche  zum 
erstenmal  in  ihren  Bauten,  statt  der  feierlichen  Grandezza  der 
früheren  Zeit,  wohnliches  Behagen  zum  vollen  Ausdruck  ge- 
bracht. 

Der  wahrhaft  fürstliche  Reichthum  der  Ausstattung  dieses 
Werkes  steht  im  richtigen  Verhältniss  zum  Gegenstande.  Es 
ist  ein  Prachtstück  unserer  künstlerischen  Literatur,  an  Schön- 
heit und  Gediegenheit  den  verwandten  französischen  Publika- 
tionen gleichkommend.  Bei  der  Kümmerlichkeit  unserer 
deutschen  Verhältnisse  hätten  Herausgeber  und  Verleger  ein 
solches  Unternehmen  nicht  wagen  können  ohne  die  in  hoch- 
sinniger Weise  bewilligte  Unterstützung  des  Königs  von  Bayern. 
Je  seltener  dergleichen  bei  uns  in  Deutschland  ist,  desto  rühm- 
licher und  dankenswerther. 

Ihm  schliesst  sich  nun  in  würdiger  Weise,  wenn  auch  in 
anderer  Art  der  Darstellung  die  nicht  minder  opulente  Publi- 
kation R.  Dohmes  über  das  Berliner  Schloss  an.  Abgesehen 
von  einzelnen  älteren  Theilen,  welche  die  malerischsten  Partien 
dieses  alten  Hohenzollern-Sitzes  enthalten,  gehört  der  gewaltige 
Bau  im  Wesentlichen  bekanntlich  jener  Umgestaltung  an,  welche 
unter  König  Friedrich  I.  seit  1699  sich  vollzog.  Es  war  einer 
der  grössten  Künstler,  welche  Deutschland  je  gesehen,  ein 
Meister  der  Architektur  und  der  Plastik,  wie  es  seit  Michel- 
angelo keinen  zweiten  gegeben  hat:  es  war,  mit  einem  Wort. 
Andreas  Schlüter,  der  die  Pläne  zu  diesem  Umbau  entwarf 
und  einen  grossen  Theil  desselben  ausführen  durfte.  Das 
grössere  Publikum  kannte  bisher  meist  nur  die  Aussenseiten 
dieses  ernsten  und  gewaltigen  Baues;  welche  Fülle  architekto- 
nischer und  plastischer  Schönheiten  derselbe  im  Innern  birgt, 
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wird  erst  durch  die  vorliegende  Publikation  weiteren  Kreisen  zum 
Bewusstsein  gebracht  werden.  Diese  ist  wissenschaftlich ,  und 
künstlerisch  auf  das  Sorgfältigste  vorbereitet  und  in  den  vorliegen- 
den sieben  Lieferungen  mustergültig  durchgeführt.  Das  Ganze 
ist  auf  zehn  lieferungen  zu  40  Blatt  im  grössten  Folio  ange- 
legt. Abgesehen  von  den  in  Lithographie  ausgeführten  Grund- 
rissen und  Durchschnitten,  sind  alle  Darstellungen  des  Aeussern 
und  Innern  in  erstaunlich  grossem  Maassstabe  photographisoh  auf- 
genommen und  in  unvergänglichem  Lichtdruck  von  Röramlec  und 
Jonas  in  Dresden  vervielfältigt.  Diese  Blätter  sind  von  einer 
Schönheit  und  bis  in  die  tiefsten  Schatten,  von  einer  Klarheit, 
wie  bis  jetzt  wir  in  dieser  Art,  und  namentlich  in  solcher  Grösse, 
noch  nichts  gesehen  haben.  Sie  geben  den  malerischen  Reiz, 
vor  Allem  den  undefinirbaren  Zauber  des  Stofflichen,  mit  einer 
Unmittelbarkeit  wieder,  die  begreiflicherweise  von  keiner  durch 
menschliche  Hand  bewirkten  Reproduction  auch  nur  annähernd, 
erreicht  werden  könnte.  u 

Dass  es  sich  hier  in  hohem  Grad  um  einen  würdigen 
Gegenstand  handelt,  beweist  ein  Blick  auf  die  bereits  vor- 
liegende Reihenfolge  der  herrlichen  Blätter.  Dieselben  fuhren 
theils  äussere  Ansichten  von  den  Hofseiten  oder  den  Aussen- 
fassaden,  theils  Interieurs  und  Einzelheiten  der  inneren  Aus- 
stattung vor.  Was  erstere  betrifft,  so  lernt  man  aus  ihnen  das- 
Schloss  von  allen  Seiten  kennen ,  und  muss  der  mächtigen 
künstlerischen  Hand,  die  sich  in  den  grossartigen  Verhältnissen 
und  in  der  freien,  dabei  doch  maassvollen  Verwendung  der 
Barockformen  bekundete  alle  Anerkennung  zollen.  Der  Bau 
ist  nicht  von  solcher  fast  klassischen  Reinheit  wie  Nehrings 
Zeughaus,  das  in  dieser  Hinsicht  wie  ein  schöner  Anachronismus 
erscheint;  vielmehr  treten  an  den  Einfassungen  und  Bekrönungen 
der  Fenster,  an  der  Bildung  der  Gesimse  und  manchen  andern 
Einzelheiten  die  zeitüblichen  Formenspiele  in  ihr  Recht;  aber 
es  geschieht  mit  einer  Grösse  und  mit  einem  Ernst,  vor  welchen 
die  Kritik  fast  verstummt.  1  ;■  .<  . 

Gleichwohl  liegt  der  Schwerpunkt  offenbar,  m  den  inneren 
Decoraticmen.  Blätter  wie  diejenigen  aus  der  Bildergalerie, 
der  brandenburgischen  Kammer,  dem  grossen  Treppenhaus  er- 
füllen uns  mit  dem  Eindruck  einer  künstlerischen  Kraft  ersten 
Ranges.    Und  welche  unübertroffene  Schönheit  des  Details, 


Digitized  by  Google 


5«  2 


welche  Freiheit  der  Phantasie,  scheinbar  völlig  malerisch  unge- 
bunden und  doch  beherrscht  von  der  besonnenen  Kraft  eines 
grossen  Meisters!  Ich  will  nur  auf  die  holzgeschnitzte  Fenster- 
laibung  aus  der  brandenburgischen  Kammer  hinweisen,  ein 
Meisterwerk  genialer  Ornamentik,  oder  auf  die  etwas  strenger 
architektonisch  componirte  Thür  des  Rittersaals  mit  ihren  fein- 
gegliederten Füllungen  und  Einrahmungen,  oder  auf  die  schöne 
Decke  in  einem  der  Portale,  wo  der  Künstler  die  Hauptfelder 
mit  einem  Medusenkopf  und  mit  Masken  sterbender  Krieger 
geschmückt  hat,  und  in  nicht  weniger  als  21  Cassetten  sich 
geradezu  unerschöpflich  in  der  Composition  geistvoll  erfundener 
Trophäen  erweist.  Noch  einmal  kehrt  an  der  Decke  des 
gTossen  Teppenhauses  ein  Medusenkopf  wieder,  gehalten  von 
zwei  geflügelten  Genien,  die  in  prachtvolle  Akanthus-Ranken 
auslaufen.  Kecker  schwingt  der  Barockstil  sein  üppiges  Banner 
in  den  rein  malerischen  Decken  auf  dem  obersten  Podest  des 
grossen  Treppenhauses  und  in  der  Bildergalerie.  Hier  ist  es, 
wie  überall  in  diesem  Stil,  ein  wild  gewordener  Olymp  von 
auf-  und  abschwebenden,  in  den  Lüften  zappelnden,  über  die 
Gesimslinien  hinauspurzelnden  Gestalten  —  das  Ganze  aber  in 
Scene  gesetzt  mit  der  resoluten  Ueberzeugung  und  der  souveränen 
Machtfülle  jener  gewaltigen  Kunstepoche.  Aehnliches  gilt  von 
den  prachtvollen  Com  Positionen  über  den  Thüren  des  Ritter- 
saals, welche  die  verschiedenen  Welttheile  darstellen,  bei- 
läufig gesagt,  in  den  Unterschriften  wohl  nicht  überall  richtig 
bezeichnet.  Es  sind  Gedanken  einer  völlig  in's  Malerische  hin- 
über schweifenden  plastischen  Kraft,  zwar  vor  einer  strengen 
architektonischen  Kritik  nicht  zu  halten,  dennoch  von  gross- 
artigem Reiz,  nachgeborene  Söhne  und  Töchter  der  Kunst  eines 
Michelangelo. 

Was  der  Kunst  des  Barockstils  fehlt,  wissen  wir  ja  zur 
Genüge;  sind  wir  doch  in  der  sittlichen  Entrüstung  vor  dem 
Uebermuth  und  der  Willkür  jener  Epoche  auferzogen,  die  so- 
wohl den  modernen  Hellenisten  als  den  künstlerischen  Kloster- 
brüdern in  der  Mönchskutte  des  dreizehnten  Jahrhunderts  gleich 
verwerflich  erschien.  Gewiss  möchten  wir  auch  nicht  der 
künstlerischen  Jugend,  statt  der  strengen  keuschen  Formen  des 
griechischen  Alterthums,  die  heissblütigen  Erzeugnisse  einer 
leidenschaftlichen  Sturm-  und  Drang-Epoche  als  erste  Nahrung, 
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als  Muster  und  Vorbild  bieten.  Aber  wer  über  die  Kinderjahre 
hinaus  ist,  muss  auch  die  Vorurtheile  der  Kinderstube  allmah- 
lig  zu  überwinden  suchen.  Die  hergebrachten  Schulanschauungen 
haben  uns  aber  lange  Zeit  in  einer  ästhetischen  Kinderstube 
festgehalten,  und  uns  den  Blick  für  das  eigenthümlich  Schöne 
und  Grosse  jener  Epoche  ganz  verschleiert.  Es  ist  Zeit,  solche 
Irrthümer  abzuthun,  Zeit,  auch  das  Grosse  und  Schöne  des 
Barockstils  zuwürdigen,  ihm  in  seiner  scheinbaren  Willkür  sein 
eigenthümliches  Gesetz  abzulauschen.  Dies  ist  nicht  blos  eine 
Angelegenheit  der  Kunstgeschichte,  sondern  auch  der  lebenden 
Kunst.  Die  Berliner  Architektur,  welche  sich  lange  genug  in 
dem  dürren  Kreis  einer  gar  zu  engherzigen  Anschauung  herum- 
gedreht hat,  könnte  sich  hier  eine  Erfrischung  und  Neubelebung 
holen,  nicht  indem  sie  nachahmte,  wohl  aber  indem  sie  neue 
Studien  über  das  plastische  Leben  des  Ornaments,  über  die 
Bedeutung  des  Stofflichen  für  die  Gestaltung  der  künstlerischen 
Formen  anstellte. 
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Ein  neu  entdeckter  deutscher 

Künstler. 


Digitized  by  Google 


^fe\ie  Kunstgeschichte  hat  in  jüngster  Zeit  manchen  ver- 
<3^;  schollenen  Xamen  aus  dem  Schutte  der  Vergessenheit 
hervorgezogen  und  immer  neue  Aufschlüsse  über  Kunstsinn 
und  Kunstvermögen  „unserer  Väter"  gebracht,  deren  Ruhm 
dadurch  fortwährend  noch  im  Wachsen  ist.  Wir,  die  wir  zu 
der  älteren  Generation  gehören,  erinnern  uns  noch  sehr  gut  der 
Zeit,  da  neben  der  antiken  nur  die  mittelalterliche  Kunst 
Beachtung  fand  und  alle  späteren  Schöpfungen  mit  der  Be- 
zeichnung „Zopf1'  geächtet  wurden.  Es  musste  ein  gründlicher 
Umschwung  der  ästhetischen  Anschauungen  eintreten,  um  uns 
das  Auge  auch  für  die  späteren  Schöpfungen  zu  öffnen.  Die 
ganze  Welt  der  Renaissance  musste  aufs  Neue  entdeckt  werden. 
Viel  haben  dann  in  den  letzten  Jahren  die  rasch  auf  einander 
folgenden  Ausstellungen  gethan,  um  verborgene  Schätze  an's 
Licht  zu  ziehen  und  zu  allgemeiner  Würdigung  zu  bringen,  und 
so  verdanken  wir  der  im  vorigen  Jahre  (1879)  zu  Münster  ver- 
anstalteten Ausstellung  westfälischer  Alterthümer  die  Bekannt- 
schaft mit  einem  Künstler,  der  unbedenklich  zu  den  grössten 
Meistern  unserer  Renaissance  gezählt  werden  muss.  Es  ist  der 
Goldschmied  und  Kupferstecher  Anton  Eisenhoit  aus  Warburg. 
Bis  vor  Kurzem  kannte  man  von  ihm  nichts  als  einige  Kupfer- 
stiche, im  Ganzen  fünf,  welche,  ohne  hervorragende  Bedeutung, 
ihrem  Urheber  nur  eine  untergeordnete  Stellung  anweisen 
konnten.  Plötzlich  tritt  der  alte  Meister  mit  einer  ganzen 
Reihe  von  Goldschmiedearbeiten  vor  uns  hin,  welche  zu  den 
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glänzendsten  und  vollendetsten  Schöpfungen  der  gesammten 
Renaissance  gehören  und  ausserdem  sich  durch  vorzügliche 
Erhaltung  auszeichnen.  Es  sind  Werke  von  jener  Art,  wie 
man  sie  in  den  Sammlungen  bisher  gewöhnlich  auf  den  Namen 
des  Benvenuto  Cellini  taufte,  selbst  wenn  sie  nichts  oder  nur 
wenig  mit  dem  Stil  der  italienischen  Renaissance  zu  thun  hatten. 
Der  verdienstvolle  westfälische  Localforscher  Nordhoff  hat  zu- 
erst die  Bedeutung  dieser  Werke  erkannt,  der  Director  des 
Sammlungen  des  Berliner  Kunstgewerbe  -  Museums,  Julius 
Lessing,  veröffentlicht  auf  vierzehn  meisterlich  in  Lichtdruck 
von  A.  Frisch  ausgeführten  Tafeln  dieselben  unter  dem  Titel: 
„Die  Silberarbeiten  von  Anton  Eisenhoit  aus  Warburg  (Berlin, 
Verlag  von  Paul  Bette)." 

Diese  kostbaren  Arbeiten  wurden  um  1588  für  den  Fürst- 
bischof von  Paderborn,  Theodor  von  Fürstenberg,  ausgeführt^ 
der  sie  in  eine  von  ihm  erbaute  Capelle  auf  dem  Schnellenberg 
stiftete.  Noch  jetzt  befinden  sie  sich  im  Besitz  eines  Mitglieder 
jener  Familie,  des  Grafen  von  Fürstenberg  auf  Schloss  Her- 
dringen, einem  von  Zwirner,  dem  Baumeister  des  Kölner  Domes, 
in  modern  gothischem  Stil  errichteten,  unweit  Arnsberg  in  einem 
schönen  Waldthale  gelegenen  stattlichen  Bau.  Seit  diese 
Werke  an's  Licht  traten,  hat  sich  die  Forschung  eifrig  mit  der 
Person  ihres  Urhebers  beschäftigt,  und  Dr.  Lessing  giebt  in 
seinem  gediegenen  historischen  und  beschreibenden  Text,  der 
die  Tafeln  begleitet,  in  genauer  Darlegung  einen  Ueberblick 
über  die  Ergebnisse  seiner  fleissigen  Untersuchungen.  Im  Ver- 
laufe derselben  ist  er  dahin  gelangt,  die  Zahl  der  von  Eisen- 
hoit bekannten  Kupferstiche  von  5  auf  46,  nachträglich  sogar 
auf  52  zu  erweitern.  Ohne  Zweifel  wird  auch  damit  die  Reihe 
der  Grabstichelarbeiten  des  Meisters  noch  nicht  abgeschlossen 
sein.  Diese  Arbeiten  sind  von  sehr  verschiedenem  Werthe, 
zum  Theil  von  geringer  Bedeutung,  andere  freilich  von  hoher 
künstlerischer  Feinheit  und  technischer  Vollendung,  so  dass 
.man  den  Meister  der  Silberarbeiten  sofort  wieder  erkennt.  Zu' 
diesen  Stichen  gehört  das  in  Facsimile  -  Druck  beigegebene 
Buchzeichen  der  fürstbischöflichen  Bibliothek  vom  Jahre  1603, 
auf  welchem  unser  Künstler  sich  mit  einer  älteren  Form  seines 
Namens  Antonius  Iserenhodt  nennt  und  sich  als  einen  Neün- 
undvierzigjährigen  bezeichnet.     Doch  lassen  wir  hier  seine 
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Kupferstiche  beiseite  und  wenden  uns  zu  jenen  Arbeiten,  welche 
seinen  eigentlichen  Ruhmestitel  bilden. 

Die  Familie  lässt  sich  seit  1443  in  Warburg  nachweisen, 
wo  ihre  Mitglieder  zum  Theil  in  angesehenen  bürgerlichen 
Stellungen  lebten.  Der  Name  kommt  nach  der  schwankenden 
Orthographie  jener  Zeiten  in  sehr  verschiedenen  Lesarten  vor, 
die  aber  alle  darauf  hinauslaufen,  dass  wir  ihn,  in  Anbetracht 
der  westfälischen  Dialektformen,  in  heutiger  Ausdrucksweise 
Eisenhut  zu  schreiben  hätten.  Seine  Vaterstadt  Warburg  ist 
ein  alterthümliches,  malerisch  in  dem  anmuthigen  Thale  der 
Diemel  zwischen  Paderborn  und  Kassel  gelegenes  Städtchen, 
das  ehemals  freie  Reichsstadt  war  und  zur  Hansa  gehörte,  ehe 
es  in  Paderborn'schen  Besitz  kam.  Von  seiner  früheren  Be- 
deutung zeugt,  ausser  einer  romanischen  Doppelcapelle,  die  im 
Uebergangsstil  erbaute  Johanniskirche  mit  ihrem  edlen  gothischen 
Chor  von  1 366  und  die  frühgothisrhe  Dominikanerkirche,  sowie 
die  derselben  Zeit  angehörende  Pfarrkirche  der  unteren  Stadt 
—  Bauten,  welche  den  Beweis  liefern,  dass  die  rührige  Stadt- 
gemeinde sich  früh  mit  dem  neuen  gothischen  Stil  vertraut 
gemacht  hatte.  Ein  edles  plastisches  Werk  des  Mittelalters  ist 
die  Gruppe  des  Oelberges  an  der  Johanniskirche,  und  ebenso 
bewahrt  die  Dominicanerkirche  in  der  spätgothischen  Kanzel 
ein  tüchtiges  decoratives  Werk  jener  Epoche.  Da  diese  west- 
fälischen Gegenden  vom  Strome  der  modernen  Touristen  ver- 
schont geblieben,  noch  nicht  „zu  Schanden  gereist'*  sind,  so 
konnte  es  kommen,  dass  z.  B.  in  Naglers  Künstlerlexikon  aus 
Warburg  ein  fabelhaftes  „Varnbourg"  wurde. 

Dort  also  ist  Anton  Eisenhoit  um  1554  geboren.  Wie  er 
zur  Kunst  kam  und  wo  er  seine  Ausbildung  erhielt,  wissen  wir 
nicht.  Am  wahrscheinlichsten  dünkt  es  uns,  dass  er  daheim 
seine  Lehrjahre  als  Goldschmied  abgehalten  und  dann  in  seinen 
Wanderjahren  nach  Nürnberg  gekommen  sein  mag,  weil  dort 
in  jener  Zeit  immer  noch  die  hohe  Schule  für  solche  künstle- 
rische Arbeit  war.  Die  technische  Vollendung,  welche  seine 
Arbeiten  aufweisen,  dürfte  er  kaum  anderswo  sich  angeeignet 
haben.  Auch  lässt  sich  in  der  stilistischen  Behandlung  seiner 
Werke  manche  Uebereinstimmung  mit  den,  Schöpfungen  der 
grossen  Nürnberger  Goldschmiede  nachweisen.  Namentlich 
gehört  dahin  die  Vorliebe  für  eine  mit  miniaturhafter  Vollendung 
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durchgeführte  reiche  Ornamentik,  die  aus  figürlichen  Elementen. 
Laubwerk  mit  Blumen  und  Früchten  und  den  der  Spätrenaissance 
eigenen  Cartouchen  und  anderen -linearen  Mustern  zusammen- 
gewebt ist.  Worin  er  aber  sämmtliche  Nürnberger  und  die 
übrigen  deutschen  Zeitgenossen  weit  überragt,  das  ist  der 
grosse  Stil  seiner  figürlichen  Compositionen ,  die  freie  künst- 
lerische Phantasie,  mit  der  er  diese  zur  Hauptsache  in  seinen 
Darstellungen  macht  und  das  ornamentale  Beiwerk  ihnen  unter- 
ordnet ;  nicht  minder  auch  die  Vornehme  Einfachheit  in  Linien- 
zug, Aufbau  und  Gliederung  seiner  Werke.  Wo  der  Künstler 
diesen  grossen  Stil  gewonnen  hat,  kann  für  uns  kein  Zweifel 
sein,  denn  seit  1576  etwa  finden  wir  ihn  in  Rom,  wo  er  für 
die  Metallotheca  des  Mercati,  eine  wissenschaftliche  Beschrei- 
bung der  Mineraliensammlung  des  Vaticans,  die  Kupferstiche 
ausführte.  Mercati  nennt  ihn  selbst  in  seinem  Werk  einen  aus- 
gezeichneten jungen  Mann,  den  er  seit  einigen  Jahren  als 
Zeichner  und  Stecher  beschäftige.  Aus  seiner  römischen  Zeit 
stammt  auch  ein  Kupferstich  vom  Jahr  1581,  welcher  in  sehr 
grossem  Format  (0,56  hoch  und  0,42  breit)  das  Portrait  Papst 
Gregors  XIII.  darstellt.  Seit  1589  können  wir  ihn  wieder  in 
seiner  Vaterstadt  nachweisen;  aber  er  muss  schon  früher  dort- 
hin zurückgekehrt  sein,  denn  der  zum  Fürstenberg'schen  Schatze 
gehörende  Kelch  trägt  die  Jahreszahl  1588.  Ausserden  kirch- 
lichen Arbeiten,  die  uns  hier  beschäftigen,  hat  er  zugleich  bis 
1 598  für  Caspar  von  Fürstenberg,  den  Bruder  des  Fürstbischofs, 
mehrere  Gefässe  zu  profanen  Zwecken,  namentlich  einen  Pocal 
in  Adlerform,  gearbeitet,  über  welche  das  noch  vorhandene 
Tagebuch  des  Bestellers  verschiedene  Aufzeichnungen  enthält. 
Doch  scheinen  diese  Werke  untergegangen  zu  sein.  Endlich 
machte  Eisenhoit  für  denselben  Herrn  einen  Entwurf  zu  einem 
Brautteppich,  woraus  wir  erkennen,  dass  er  auch  als  erfindender 
Meister  und  nicht  als  der  Ausführer  fremder  Entwürfe  ange- 
sehen werden  darf.  Ueber  das  Jahr  1603,  das  Datum  des  er- 
wähnten Bibliothekzeichens,  lässt  sich  vor  der  Hand  Anton 
Eisenhoit  nicht  weiter  verfolgen. 

Wenden  wir  uns  nun  zu  seinen  Hauptwerken,  den  hier  in 
musterhaften  Nachbildungen  vorliegenden  Silberarbeiten.  Da 
sind  zunächst  die  in  Silber  getriebenen  Einbanddecken  eines 
Pontificale  romanum  und  eines  Kölner  Missales.    Die  Vorder- 
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seite  des  ersteren  enthält  im  Mittelfelde  die  grossartige  Gestalt 
des  Hohenpriesters  Aaron,  in  reich  damascirten  Gewändern,  in 
der  Linken  das  Weihrauchfass  haltend,  die  Rechte  in  sprechender 
Geberde  ausstreckend.  Das  von  der  hohenpriesterlichen  Tiara 
bedeckte  Haupt  ist  von  einem  lang  herabfallenden  Bart  einge- 
rahmt, dessen  Ringellocken  an  den  Bart  des  Moses  von  Michel- 
angelo erinnern.  Neben  ihm  stehen  zu  beiden  Seiten  die 
kleineren  Figuren  der  vier  Kirchenväter,  feierliche  Gestalten 
in  reichbewegten  Gewändern,  die  ebenfalls  mit  zierlichen  Mustern 
damascirt  sind.  Für  diese  Figuren  hat  der  Künstler  sich  ein 
Rahmenwerk  geschaffen,  welches  in  maassvoller  Weise  die  auf- 
gerollten Bänder  und  Cartouchen  der  Spätrenaissance  verwendet. 
Auch  die  Behandlung  der  Hintergründe  zeugt  von  künstlerischer 
Ueberlegung,  denn  sie  sind  bei  den  Nebenfiguren  einfach  ge- 
körnt, während  im  Mittelfeld  im  zartesten  Flachrelief  eine  Ge- 
birgslandschaft dargestellt  ist,  in  welcher  rechts  Moses  mit  den 
Gesetztafeln  vom  Sinai  herabkommt,  links  die  Israeliten  um 
das  goldene  Kalb  tanzen.  Den  oberen  Abschluss  bilden  zwei 
kühn  bewegte  schwebende  Engel,  welche  eine  Tafel  mit  der 
Inschrift:  Pontificale  romanum  halten.  Unmittelbar  unter  ihnen 
sieht  man  zwei  nackte  Putten  auf  dem  Rahmenwerk  ausge- 
streckt. Noch,  reicher  ist  der  untere  Abschluss,  der  das  von 
zwei  leicht  bekleideten  Engeln  gehaltene  Wappen  des  Fürst- 
bischofs in  meisterlicher  heraldischer  Behandlung  zeigt.  Wunder- 
bar phantastische  Fabelwesen  erhöhen  die  glänzende  Wirkung 
dieser  reichen  Composition.  Das  Ganze  wird  von  einem  ein- 
fach gegliederten  Rahmen  umschlossen,  der  nur  an  den  Ecken 
durch  prachtvolle  geflügelte  weibliche  Masken,  nach  Art  der 
Medusen,  und  durch  Rosetten  zur  Befestigung  der  Hespen 
reicheren  Schmuck  erhält. 

Dieselbe  Anordnung  wiederholt  sich  auf  der  Rückseite 
aber  das  Rahmenwerk  ist  vereinfacht,  und  statt  der  aufgerollten 
Bänder  sieht  man  eine  mehr  architektonisch  gehaltene,  durch 
feine  Säulchen  markirte  Einfassung  der  Nischen.  Im  Mittel- 
felde kniet  als  Symbol  des  Neuen  Testaments  der  Papst,  eben- 
falls eine  langbärtige  Gestalt  in  prachtvoller  Dalmatica,  seit- 
wärts gewendet  und  in  brünstigem  Gebet  aufwärts  blickend, 
im  Hintergrund  in  zartem  Relief  römische  Prachtgebäude,  vor 
welchen  man  die  päpstliche  Leibwache  erblickt.    Ueber  dem 
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Betenden  schwebt  in  Wolken  die  Madonna  mit  dem  rittlings 
auf  ihrem  Schosse  sitzenden  Christuskinde,  huldvoll  nieder- 
blickend, eine  Gestalt  voll  Anmuth  und  Hoheit,  von  Engeln 
heiter  umspielt.  Die  kleineren  Seitenfelder  enthalten  die  vier 
Evangelisten  mit  ihren  Symbolen,  Figuren,  in  welchen  sich  das 
theatralisch  bewegte  Wesen,  wie  es  aus  der  Nachfolge  Michel- 
angelos in  die  damalige  Kunst  kam,  ziemlich  stark  ausprägt. 
Die  Kopf e';  sind  voll  geistreicher  Charakteristik,  die  Gewänder 
etwas  flatterig  bewegt,  Alles  aber  voll  künstlerischer  Meister- 
schaft, besonders  die  nackten  Theile  der  Arme  und  Beine  mit 
einem  vollkommenen  Verständniss  der  Form  behandelt.  Eine 
reizend  bewegte  Gruppe  singender  Knaben,  die  der  Künstler 
auch  in  Kupfer  gestochen  hat,  bildet  den  unteren  Abschluss, 
meisterlich  in  der  Behandlung  der  nackten  Korper,  nur  etwas 
zu  gross  im  Maassstab.  Die  Ecken  neben  Ihnen  werden  durch 
zwei  mächtige  Gestalten  von  Flussgöttern  ausgefüllt .  die  als 
Lippe  und  Diemel  (Lupia  und  Dimula)  bezeichnet  werden.  Sie 
halten  in  der  einen  Hand  Urnen,  in  der  anderen  ein  Füllhorn, 
welches  mit  Fischen  und  Früchten  gefüllt  ist;  der  Flussgott 
der  Diemel  als  Vertreter  einer  der  kornreichsten  Gegenden 
Westfalens,  trägt  ausserdem  einen  Aehrenkranz  im  Haare. 
Das  Bogenfeld  unter  dem  knieenden  Papst  ist  ausserdem  von 
zwei  liegenden  nackten  weiblichen  Figuren  bekrönt,  die  durch  eine 
Fruchtschnur  verbunden  werden.  In  den  oberen  Ecken  endlich 
sind  die  liegenden  Figuren  des  Glaubens  und  der  Hoffnung, 
von  zwei  Engelknaben  begleitet,  angebracht.  Für  die  dritte 
der  Cardinaltugenden ,  die  nicht  mehr  Platz  fand,  tritt  die 
Gottesmutter  selbst  ein.  Soll  hier  ein  Tadel  geäussert  werden, 
so  ist  es  der,  dass  bei  einigen  Gestalten,  namentlich  den  Fluss- 
gottern,  die  Beine  etwas  zu  kurz  ausgefallen,  während  die- 
selben sonst  im  Charakter  dieser  späteren  Kunst  auch  bei 
unserem  Meister  gleich  den  ganzen  Gestalten  eher  in  die  Länge 
gezogen  sind. 

Nicht  minder  bewunderungswürdig  sind  die  Einbanddeckel 
des  Kölner  Missale,  ja  sie  übertreffen  an  Reichthum  der  figür- 
lichen Compositionen  noch  die  vorigen.  Auf  der  Vorderseite 
sieht  man  in  der  Mitte  die  ungemein  bewegte  Composition  des 
Passahmahls,  die  eine  Fülle  lebensvoller  Gestalten  in  antikisiren- 
den  Gewändern  enthält.    Vor  Allem  sind  die  Köpfe  durch  ihre 
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mannichfaltige  Charakteristik  und  die  prachtvollen  Bärte  be- 
merkenswcrth.  Bart  und  Haupthaar  spielen  in  diesen  Arbeiten 
Fisenhoits  eine  grosse  Rolle:  neben  den  kurzen  krausen  und 
den  langen  lockigen  liebt  er  eine  besondere  Form  des  in  straff 
geschwungenen  Linien  niederhängenden,  meist  in  zwei  Spitzen 
auslaufenden  Bartes,  wie  ihn  Dürer  oft  anwendet.  Wir  er- 
kennen hier,  dass  die  Kunst  unseres  Meisters,  so  sehr  in  ihr 
der  Stil  der  italienischen  Nachfolger  Michelangelos  vorwaltet, 
doch  zugleich  starke  Anklänge  an  den  grössten  Meister  deutscher 
Kunst  verräth.  Die  Nebenfelder  sind  hier  durch  allgemeinere 
Personifikationen,  die  ausserhalb  des  kirchlichen  Kreises  stehen, 
ausgefüllt.  lieber  dem  Mittelbilde  sieht  man  in  einem  läng- 
lichen Felde  die  weibliche  halb  bekleidete  Gestalt  des  Frühlings 
Hegen,  dem  ein  geflügelter  Genius  Kränze  reicht,  im  unteren 
F  elde  die  nackte  Jünglingsgestalt  des  Sommers  in  reicher  Land- 
schaft ausgestreckt,  ebenfalls  von  einem  Genius  begleitet.  Auf 
dem  Rahmen  ruhen  hier  in  herrlich  leichter  Bewegung  zwei 
nackte  weibliche  Gestalten  mit  Sichel  und  Aehrenbündel,  merk- 
würdigerweise mit  Kaiserkronen  auf  dem  Haupte,  dagegen 
sieht  man  neben  dem  oberen  Felde  zwei  gar  zu  lang  gerathene 
Frauengestalten  von  Genien  mit  Kränzen  umspielt,  die  das 
Thema  des  Frühlings  weiter  variiren.  Die  eine,  unbekleidet, 
erblickt  man  von  der  Rückseite,  während  die  bekleidete  sich  von 
vorn  zeigt,  beide  in  jenen  gewaltsamen  Stellungen  wie  man 
sie  bei  Giovanni  da  Bologna  und  anderen  Meistern  jener  Zeit 
findet.  Die  Flächen  der  Seitenpilaster  endlich  zeigen  nackte 
Genien,  welche  die  Wappen  von  Paderborn  und  Fürstenberg 
halten.  Wunderbar  reiche  Beschläge  bilden  die  F.cken  dieses 
Prachtdeckels  und  die  Ansätze  für  die  Hespen. 

Die  Rückseite  zeigt  wieder  eine  andere  Kintheilung,  zum 
Beweise  für  die  Genialität,  mit  welcher  der  Meister  gegebene 
Flächen  zu  gliedern  und  mannichfach  zu  beleben  weiss.  Das 
Mittelfeld,  hier  in  kreisrunder  Form  gehalten,  bietet  die  Dar- 
stellung des  Abendmahls,  die  wiederum  zu  einer  äusserst  be- 
wegten Scene  ausgebildet  ist.  Der  Künstler  hat  den  Moment 
gewählt,  wo  Christus  dem  gegenüber  sitzenden  Judas  das  Brot 
reicht.  Die  Apostel  gerathen  bei  den  diese  Handlung  begleiten- 
den Worten  des  Erlösers  in  leidenschaftliche  Aufregung,  was 
den  Künstler  indess  nicht  hindert  in  echt  deutscher  Weise  die 
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genrehaften  Züge  einzumischen,  dass  der  eine  eben  zum  Trinken 
ansetzt,  der  andere  Wein  in  seinen  Becher  giesst.  Der  Kopf 
Christi  ist  edel  in  Form  und  Ausdruck,  die  Kopfe  der  Apostel 
sind  voll  markiger  Charakteristik.  Oben  sieht  man  in  einem 
ovalen  Felde  die  rebenbekränzte  weibliche  Gestalt  des  Herbstes, 
neben  welcher  zwei  andere  weibliche  Figuren  mit  Trauben  und 
Hippe  die  Ecken  füllen.  Unten  wärmt  die  Greisengestalt  des 
Winters  sich  an  einem  Feuer,  neben  ihm  sieht  man  eine  ge- 
beugte alte  Frau  und  einen  Greis  mit  wankendem  Schritt,  zur 
weiteren  Versinnlichung  des  Gedankens.  Der  letztere  ist  wieder 
eine  Gestalt,  wie  sie  Dürer  entworfen  haben  könnte. 

Diese  vier  Tafeln  wären  allein  geeignet,  unserem  Meister 
einen  Ehrenplatz  unter  den  vorzüglichsten  Künstlern  jener  Zeit 
anzuweisen.  Schon  allein  die  Freiheit,  mit  der  er  sich  bei  Ein- 
theilung  und  Gliederung  der  Flächen,  bei  Gestaltung  des 
Rahmenwerks  der  architektonischen  Zierformen  mit  eben  so 
viel  feinem  Verständniss  als  geistreicher  Mannichfaltigkeit  be- 
dient, stempelt  ihn  zu  einem  Künstler  von  hoher  Bedeutung. 
Unerschöpflich  ist  seine  Phantasie  sodann  in  der  Ausstattung 
seiner  Bildrahmen  mit  Masken,  Fruchtschnüren,  Blumengewinden 
und  jenen  phantastischen  Fabelwesen,  in  welchen  antike  Ueber- 
lieferungen  und  deutsche  Märchengebilde  wundersam  sich 
mischen.  In  der  charaktervoll  ausgeprägten,  frei  bewegten 
menschlichen  Gestalt  zeigt  er  ein  so  vollkommenes  Verständniss 
des  Nackten,  wie  es  wenigen  deutschen  Künstlern  jener  Zeit 
verliehen  war.  Man  muss  nur  beachten,  wie  meisterlich  er  in 
diesem  kleinen  Maassstabe  Köpfe,  Hände  und  Füsse  zu  zeichnen 
und  zu  modelliren  versteht.  Das  Bewundernswürdigste  bleibt 
aber  immer  die  künstlerische  Besonnenheit,  welche  jedem  vor- 
lauten Heraustreten  einer  Einzelheit  aus  dem  Wege  geht  und, 
dem  Charakter  der  Aufgabe  gemäss,  Alles  in  fein  abgewogenem 
Flachrelief  durchbildet,  wobei  eine  vollendete  perspectivische 
Wissenschaft  ihn  leitet  und  ihn  befähigt,  die  Hauptgestalten 
von  den  zart  abgestuften  Hintergründen  wirksam  abzuheben. 
Dazu  gesellt  sich  endlich  eine  malerische  Wirkung,  die  durch 
die  verschiedene  Behandlung  der  Oberfläche  die  nackten  Theile 
in  ihrer  Weichheit,  Haar  und  Bart  in  ihrem  mannichfaltigen 
Wuchs,  endlich  die  verschiedenen  Stoffe  der  Gewänder,  den 
Brocat   wie   die  Seide  des  Futters,  zu  charakterisiren  weiss. 
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Hier  ist  eine  Kunst  des  Treibens,  Ciselirens  und  Stanzens,  die 
nicht  höher  gesteigert  werden  kann.  Gegenüber  solchen  Vor- 
zügen fällt  es  kaum  ins  Gewicht,  dass  auch  er  im  Banne  seiner 
Zeit  steht,  nicht  frei  von  ihren  theatralischen  Manieren  ist,  zu- 
mal man  gestehen  muss,  dass  sich  daneben  eine  überwiegende 
Kraft  von  Empfindung  und  charakteristischem  Ausdruck  Bahn 
bricht.  Die  beiden  Federzeichnungen  auf  den  Vorlegeblättern 
dieser  Bücher,  welche  im  Facsimile  mitgetheilt  werden,  lassen 
den  Künstler  auch  auf  diesem  Gebiet  in  seiner  geistreichen 
Freiheit  und  Lebendigkeit  erkennen,  obwohl  es  auch  hier  nicht 
an  manieristischen  Auswüchsen  fehlt. 

Als  ein  Werk  verwandter  Art  reihen  wir  zunächst  den 
Weihwasserkessel  an,  der  an  Reichthum  und  Schönheit  wohl 
kaum  seines  Gleichen  findet.  Das  Gefäss  ist  im  einfachsten 
Umriss  cylindrisch  angelegt,  um  die  ganzen  Flächen  bildlichen 
Darstellungen  vorzubehalten.  Diese  beziehen  sich  sämmtlich 
direct  oder  symbolisch  auf  das  geweihte  Wasser.  Um  das 
Gefäss  legte  der  Künstler  vier  Darstellungen  in  einzelne  Felder, 
die  durch  verzierte  Stäbe  und  aufgesetzte  Rosetten  zusammen- 
gehalten werden.  Ein  eleganter  Rahmen  von  Cartouchen  und 
aufgerollten  Bändern,  ganz  im  Stile  von  Metall-Ornamenten 
behandelt,  fasst  die  ovalen  Felder  ein.  Die  Darstellungen 
schildern  die  Taufe  Christi  im  Jordan ,  Christus  und  die 
Samariterin  am  Brunnen,  Christus,  der  den  Petrus  vom  Unter- 
sinken rettet,  und  Philippus  mit  dem  Kämmerer  aus  Mohrenland. 
Auf  dem  Boden  des  Gefässes  sieht  man  eine  etwas  überfüllte 
Composition  von  Pharaos  Untergang  im  Rothen  Meer.  Der 
Stil  dieser  Werke  bewegt  sich  durchaus  in  den  Formen  der 
damaligen  italienischen  Kunst,  besonders  edel  in  der  Taufe 
Christi,  aber  auch  in  den  übrigen  drei  Aussendarstellungen, 
trotz  eines  gewissen  theatralischen  Anflugs,  charaktervoll  und 
dramatisch  lebendig.  Besonders  fein  sind  wieder  die  landschaft- 
lichen Hintergründe  behandelt. 

Zu  diesem  Weihwasserkessel,  der  auf  dem  Bügel  die 
Xamensbezeichnung  des  Künstlers  trägt,  gehört  ein  silberner 
Sprengwedel,  bei  welchem  wir  nun  den  Meister  von  einer  neuen 
Seite  kennen  lernen:  seine  Begabung  für  tektonische  Gestaltung 
von  Geräthen.  Schon  nach  dieser  Seite  ist  das  Werk  ein 
wahres    Meisterstück,    in   schönen   Verhältnissen  entworfen, 
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wirkungsvoll  gegliedert  und  in  den  Flächen  fein  belebt.  Dlt 
untere  Theil  des  Schaftes  ist  oben  und  unten  mit  elegaMen 
Reifen  abgeschlossen,  seiner  Bestimmung  gemäss  glatt,  nur  iv.it 
einem  hübschen  Muster  rautenförmiger  Punktirungen  geschmückt 
während  der  obere  Theil  flaches  Rahmen-  und  Stabwerk  und 
dazwischen  vier  Figürchen  in  Flachrelief  enthält,  deren  Bedeutung 
unklar  ist.  Am  oberen  Knde  befindet  sich  ein  reich  gegliederte* 
Capital,  das  durch  vier  frei  heraustretende,  in  Büsten  auslaufende 
Voluten  eine  zierliche  Silhouette  gewinnt.  Darauf  sitzt  der 
angeschraubte  Apfel,  dessen  beide  Hälften  in  der  Mitte  durch 
eine  gewundene  Schnur,  an  der  Stelle,  wo  beide  auf  einander 
geschraubt  werden,  als  solche  charakterisirt  sind.  Grösser«' 
und  kleinere  Rosetten,  deren  Mittelpunkt  eine  Perle  bildet, 
vollenden  den  glänzenden  Schmuck  dieses  Theils,  der  durch 
einen  reich  gegliederten  Knopf  bekrönt  ist.  Auch  dieses  edle 
Werk  dürfte  ein  Unicum  sein. 

Weiter  gehört  sodann  zu  dieser  prachtvollen  Capellen- 
Ausstattung  ein  silber vergoldeter  Kelch,  der  durch  seine  edle 
Form,  reiche  Gliederung  und  Ausschmückung  ein  würdig 
Seitenstück  zu  den  obengenannten  Werken  bildet.  Der 
schlanke  Aufbau,  der  im  Sechspass  gebildete  Fuss,  die  Form 
der  Cuppa  erinnern  noch  an  gothische  Behandlung;  nur  der 
Knauf  mit  seinen  sechs  Baldachin- Neschen,  in  welchen  ideale 
weibliche  Figürchen  stehen,  betont  kräftig  die  Formen  «ler 
Renaissance,  in  den  verkröpften  Giebeln  der  Nischen  sogar 
etwas  zu  derb.  Den  1  lauptschmuck  hat  der  Fuss  aufzuweisen, 
auf  dessen  unteren  Flächen  in  Rundfeldern  sich  Flachreliefe 
befinden,  mit  symbolischen  Beziehungen  auf  das  heilige  Altar- 
sacrament:  das  Opfer  Abrahams,  das  Passah-Lamm,  die  Manna- 
Lese,  Moses  Wasser  aus  dem  Felsen  schlagend,  Jonas  von  dein 
Walfisch  ausgespieen,  das  bekannte  Symbol  für  die  Auferstehung 
Christi.  In  den  Zwickeln  über  diesen  Medaillons  erheben  sich 
in  kräftigerem  Relief  sechs  weibliche  Figuren  in  antiken 
Gewändern,  von  einem  Rahmenwerk  in  Voluten  und  gerollten 
Bändern  umgeben,  das  durch  Rubine  und  Smaragde  noch  mehr 
Glanz  erhält  Dieser  prachtvolle  Kelch  trägt  die  Jahreszahl 
1588,  die  Inschrift  des  Stifters  und  den  Namen  des  Künstlers. 

Noch  grösseren  Glanz  entfaltet  der  Meister  an  dem  eben- 
falls silbervergoldeten  Crucifix,  das  uns  den  Künstler  von  einer 
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neuen  Seite,  nämlich  als  Meister  in  gothischen  Kunstformen, 
zeigt.  Das  Kreuz  selbst  ist  an  seinen  Armen  abgeschrägt  und 
an  den  schrägen  Flächen  mit  perlengeschmückten  Rosetten 
besetzt,  auf  dem  mittleren  Felde  durch  gothische  Maasswerke 
gegliedert,  die  aber  am  unteren  Stamme,  sowie  auf  der  ganzen 
Rückseite  sich  in  Renaissance-Arabesken  verwandeln.  An  den 
I  nden  der  vier  Arme  sind  in  mittelalterlicher  Weise  Vierpässe 
angebracht,  welche  in  kraus  behandeltem  gothischen  Laubwerk 
die  Symbole  der  vier  Evangelisten  mit  Spruchbändern  enthalten. 
Die  höchste  Pracht  gewinnt  das  Kreuz  durch  eine  vollständige 
Umrahmung  mit  frei  durchbrochenen  Ornamenten,  in  welchen 
der  Gedanke  gothischer  Kreuzblumen  und  Krabben  aufs  Geist- 
vollste umgebildet  erscheint.  In  den  Mittelaxen  der  Endpunkte 
betonen  zierlich  vortretende  Knöpfchen  die  Kreuzform.  Bewährt 
sich  hier  der  Meister  in  mittelalterlicher  Formsprache,  so  zeigt 
der  edle  in  Silber  getriebene  Körper  Christi  ihn  wieder  auf  der 
vollen  Höhe  der  Renaissance.  Es  ist  in  feinem  Verständniss 
der  Form,  in  Adel  der  Linienführung  und  ergreifender  Tiefe 
des  Ausdrucks  ein  Meisterwerk.  * 

Das  Kreuz  ruht  nun  auf  einem  Fusse,  der  sammt  seinem 
Schaft  gothisch  gegliedert  und  aufgebaut,  in  Renaissance-Formen 
aber  decorirt  ist.  Der  eigentliche  Fuss  ist  als  länglichgezogener 
Yierpass  mit  dazwischen  vortretenden  Spitzen  gebildet.  Seine 
vier  Felder  zeigen  in  Flachreliefs  von  höchster  Meisterschaft 
vier  Momente  aus  der  Schöpfungsgeschichte:  Gottvater,  das 
Meer  vom  Lande  scheidend,  sodann  Adam  und  Fva  in  das 
Paradies  einsetzend,  den  Sündenfall  und  zuletzt  die  ersten  Eltern 
mit  ihren  beiden  Kindern  nach  der  Vertreibung  aus  dem 
Paradiese.  Nun  folgt  der  sechseckige  Schaft,  eingeleitet  durch 
ein  breiteres  Glied,  das  mit  drei  schwebenden  figürlich  aus- 
gebildeten Voluten  geschmückt  ist.  Dann  unterbricht  ein 
gothisch  gebildeter  Knauf  mit  Renaissance-Masken  den  Schaft, 
der  endlich  von  einer  freien,  ungemein  zierlichen  Nischen- 
Architektur  bekrönt  wird,  deren  durchbrochene  Strebepfeiler 
mit  ihren  Fialen,  Kreuzblumen  und  Wasserspeiern  die  Silhouette 
reizvoll  beleben,  und  ebenso  wie  die  geschweiften  Bögen  der 
Nischen  und  die  darüber  angebrachten  Maasswerke  ein  recht 
gutes  Verständniss  gothischer  Formen  bezeugen.  In  diesen 
Nischen  sieht  man  in  frei  gearbeiteten  Figürchen  den  gefesselten 
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Erlöser  von  zwei  Kriegsknechten  geleitet,  sowie  vier  Engel 
mit  den  Marterwerkzeugen,  auf  der  Rückseite  aber  ein  goldenes 
Medaillon  mit  dem  Bildniss  des  fürstbischöflichen  Besteller*. 
Auch  dieses  kostbare  Werk,  welches  uns  die  Kunst  des 
Meisters  auf  ihrer  Höhe  zeigt,  ist  mit  einer  Widmungsinschrift, 
dem  Namen  des  Künstlers  und  der  Jahreszahl  1 58g  bezeichnet. 
Die  freie  Beherrschung  der  gothischen  Formen  neben  denen 
der  Renaissance,  wie  sie  hier  zu  Tage  tritt,  ist  etwas  Seltenes 
in  jener  Zeit. 

Zu  allen  diesen  Werken  kommt  schliesslich  noch  ein 
silbernes  Weihrauchfass,  in  spätgothischen  Formen  ausgeführt, 
an  den  unteren  Flächen  aber  mit  gravirten  Renaissance-Orna- 
menten geschmückt.  Dieses  ziemlich  roh  und  handwerklich 
ausgeführte  Werk  vermögen  wir  indess  nicht  demselben  Meister 
zuzuschreiben.  Da  es  das  fürstbischöfliche  Wappen  trägt,  <■> 
wird  es  wohl  auch  zur  Ausstattung  jener  Capelle  gehört  haben, 
aber  ein  Vergleich  seiner  stumpfen  Formen,  seiner  geschmack- 
losen Gliederungen,  namentlich  der  Fialen-Krönungen  und  der 
Strebebögen  sammt  ihren  Krabben  mit  den  wunderbar  fein 
durchgebildeten  Gliederungen  und  Ornamenten  des  Crucifixes. 
beweist,  dass  wir  es  hier  mit  der  Arbeit  eines  viel  geringeren 
Handwerksmeisters  zu  thun  haben;  Eisenhoit  hätte  ausserdem 
die  Flächen  wohl  mit  Relief  -  Compositionen  statt  der  blos 
gravirten  Arabesken  geschmückt,  und  namentlich  den  Fuss, 
aber  auch  die  übrigen  Theile,  edler  entwickelt.  Alle  übrigen 
Werke,  wie  gesagt,  stellen  unsern  Meister  in  die  Reihe  der 
ersten  Künstler  seiner  Zeit,  und  da  Alles  in  diesen  Arbeiten 
so  sinnvoll  und  planmässig  durchdacht  ist,  so  sind  wir  geneigt, 
ihn  auch  als  den  Erfinder  der  Compositionen  in  Anspruch  zu 
nehmen.  Wie  lange  übrigens  hier  das  Mittelalter  noch  nach- 
lebte, erkennt  man  nicht  blos  aus  der  Anwendung  wohlver- 
standener Formen,  sondern  auch  an  dem  Einfluss  jener  Symbolik 
des  Mittelalters,  welche  in  den  typologischen  Bilderkreisen 
ihre  höchste  Ausbildung  erfahren  hat.  Das  Gegenüberstellen 
von  Scenen  und  Gestalten  des  alten  und  des  neuen  Testaments: 
der  Hohepriester  Aaron  und  der  Papst,  das  Passah-Lamm  und 
das  Abendmahl  u.  a.  gehört  dahin.  Mit  den  Symbolen  des 
Mittelalters  gehen  aber  im  Sinne  der  Renaissance-Zeit  die 
Allegorien  der  Antike  friedlich  Hand  in  Hand. 
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Dass  ein  solcher  Künstler  so  lange  unbekannt  war  und 
nun  auf  einmal  mit  acht  Prachtwerken  seine  Auferstehung 
feiert,  ist  eine  der  schönsten  Errungenschaften  der  neueren 
Kunstgeschichte,  die  nur  gar  zu  oft  in  ihrer  kritischen  Arbeit 
zu  der  entgegengesetzten  Verrichtung  aufgerufen  wird,  tradi- 
tionell gefeierte  Kunstwerke  ihres  Ruhmes  zu  entkleiden.  Die 
vorliegende  Publikation  ist  eben  so  gediegen  wie  schön:  der 
Text  mit  wissenschaftlicher  Genauigkeit  gearbeitet,  die  Tafeln 
in  hoher  Vollendung  durchgeführt,  die  ganze  Ausstattung 
würdig  und  gediegen.  Anerkennung  verdient  schliesslich  das 
hochsinnige  Entgegenkommen  des  Besitzers  dieser  Prachtarbeiten, 
der  dieselben  nicht  blos  auf  ein  halbes  Jahr  dem  Kunstgewerbe- 
Museum  zu  Berlin  zur  Ausstellung  anvertraute  und  die  Publi- 
kation gestattete,  sondern  auch  dem  Museum  erlaubte,  eine 
galvanische  Nachbildung  derselben  für  sich  anfertigen  zu  lassen. 
So  sind  diese  edlen  Schöpfungen  nun  für  immer  dem  öffentlichen 
Studium  zugänglich  gemacht. 
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.TJT\er  tragische  Abschluss  des  Lebens  König  Ludwigs  II.  von 
J^f  Bayern  giebt  Anlass  sich  darüber  klar  zu  werden,  was 
dieser  hochbegabte  Fürst  für  die  Kunst  seiner  Zeit  bedeutet. 
Ihm  war,  wie  den  meisten  Wittelsbachern,  jene  starke  und  stolze 
Vorstellung  von  der  eigenen  Macht  und  Selbstherrlichkeit  an- 
geboren, die  sich  am  liebsten  in  grossartigen  Bauten  ausspricht. 
So  hat  denn  auch  Ludwig  II.  in  verhängnissvoller  Weise  diesem 
Streben  nachgegeben,  bis  das  Missverhältniss  des  Gewollten 
mit  den  thatsächlichen  Zuständen  ihm  zur  vernichtenden  Kata- 
strophe ward.  Line  ergreifendere  Tragödie  hat  sich  kaum 
jemals  auf  einem  Königsthron  abgespielt.  Aber  während  wir 
schmerzlich  erschüttert  den  Untergang  eines  von  Haus  aus 
edel  und  reich  angelegten  Geistes  beklagen,  darf  doch  die  ge- 
schichtliche Wahrheit  nicht  zurückgedrängt,  darf  nicht  ver- 
schwiegen werden,  dass  die  Verschwendung  der  kolossalsten 
Mittel  eben  nur  eine  Verschwendung  war,  die  der  künstlerischen 
Entwickelung  der  Zeit  keinen  Krtrag  gebracht  hat. 

In  schneidendem  ("ontrast  steht  das  Schaffen  Ludwigs  II. 
zu  dem  Wirken  seines  Grossvaters.  Ludwig  I.  hat  eine  neue 
Aera  der  Kunst  begründet,  weil  er  den  bedeutendsten  schöpfe- 
rischen Geistern  eine  Fülle  der  grossartigsten  Aufgaben  stellte. 
Die  Architektur  entfaltete  sich  glänzend,  und  obgleich  in  ihr 
der  F.klekticismus  herrschte,  wurde  doch  die  Basis  für  neue 
Kntwickelungen  gewonnen.  Der  Maleret  und  der  Plastik  wurden 
grosse  monumentale  Aufgaben  gestellt,  verloren  gegangene 
Techniken,  wie  die  Glasmalerei  und  die  Krzgiesserei,  wurden 
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neu  begründet  und  durch  bedeutende  Aufträge  gefordert.  Alle 
diese  schöpferische  Thätigkeit  ward  aber  in  den  Dienst  der 
idealen  Interessen  gestellt,  zum  Wohl  und  Vortheil  des  ganzen 
Volkes  verwendet,  indem  durch  Frbauung  von  Kirchen  und 
Museen,  der  Glyptothek,  der  alten  und  neuen  Pinakothek, 
der  Universität,  der  Bibliothek,  des  Kunstausstellungsgebäudes, 
der  Propyläen,  des  Siegesthores,  der  Walhalla,  der  Ruhmes- 
halle von  Kelheim  etc.  die  höchsten  Aufgaben  künstlerischen 
Schaffens  sich  ergaben.  Bezeichnend  für  die  Selbstlosigkeit 
dieses  Strebens  war,  dass  dasjenige  Gebäude,  welches  der 
König  für  sich  selbst  errichten  Hess,  der  Wittelsbacher  Palast, 
das  einzige  war,  welches  nicht  in  monumentaler  Form,  sondern 
lediglich  im  Putzbau  hergestellt  wurde.  Dieser  grosse  Sinn 
war  es,  welcher  die  Kunstptiege  des  Königs  so  segensreich  für 
sein  Land  und  Volk  machte. 

Niemals  im  langen  Verlauf  der  Geschichte  hat  ein  einzelner 
Herrscher  eine  so  grandiose,  so  nach  allen  Seiten  epochemachende 
monumentale  Kunstthätigkeit  hervorgerufen.  Mögen  an  jenen 
Werken  immerhin  die  Mängel  ihrer  Zeit  haften,  sie  athmen 
doch  eine  Grösse  des  Sinns,  eine  glühende  Begeisterung  für 
alles  Hohe,  die  für  alle  Zeiten  bewundernswerth  dasteht,  ja 
sie  repräsentiren  eine  Summe  von  Schöpfungen,  an -welchen 
das  deutsche  Volk  einen  unverlierbaren  Schatz  auf  immer 
besitzt. 

Sein  Nachfolger,  König  Max,  obwohl  nicht  in  diesem  Maasse 
kunstliebend,  obwohl  in  dem  Versuch  nach  Neugestaltung  der 
Architektur  wenig  glücklich,  schuf  doch  in  dem  Nationalmuseum 
eine  Anstalt,  welche  überaus  fruchtbringend  für  das  kunst- 
historische Studium  und  für  die  kunstgewerbliche  Production 
werden  sollte  und  das  Andenken  des  edlen  hochsinnigen  Fürsten 
für  immer  zu  einem  gesegneten  machen  wird. 

Im  schärfsten  Gegensatz  zu  seinen  Vorgängern  bewegte 
sich  die  Kunstpflege  König  Ludwigs  II.  in  einem  Sinne,  der 
in  unserer  Zeit  als  ein  seltsamer  Anachronismus  dasteht.  Nur 
zur  Befriedigung  seiner  persönlichsten  Neigungen,  zur  Ver- 
wirklichung phantastischer  Träume  setzte  dieser  poetisch  über- 
schwängliche  Fürst  die  Baukunst  sammt  den  sie  begleitenden 
decorativen  Künsten  in  Bewegung.  Im  Schlosse  Neuschwan- 
stein war  es  die  Zeit  des  12.  Jahrhunderts,  der  romantische 
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Geist  des  Sängerkrieges  auf  der  Wartburg,  dem  er  mit  den 
überschwänglichsten  Mitteln  huldigen  wollte;  im  Linderhof  und 
mehr  noch  in  dem  Neuen  Palast  auf  Herrenchiemsee  verirrte 
er  sich  in  die  sclavische  Nachahmung  der  Epoche  Ludwigs  XIV. 
Dieser  Monarch,  die  Incarnation  des  selbstherrlichen  letat  c'est 
moi,  desjenigen  hochmüthigen  Wahlspruchs,  der  für  immer  aus 
der  Geschichte  Europas  beseitigt  ist  und  nur  noch  im  Despotis- 
mus des  Orients  eine  Stätte  hat,  war  das  vergötterte  Vorbild 
des  unglückseligen  Bayernkönigs.  Tn  künftigen  Zeiten  wird 
man  es  kopfschüttelnd  als  ein  Märchen  ansehen,  dass  im 
i  o.  Jahrhundert,  bald  nach  der  Aufrichtung  das  neuen  deutschen 
Reiches,  es  einen  deutschen  Fürsten  geben  konnte,  der  es  über 
sich  gewann,  den  ruchlosesten  Verwüster  Deutschlands  zu 
seinem  Idol  zu  machen,  dem  er  nicht  blos  die  Formen  seiner 
Architektur,  sondern  sogar  seine  Devisen  und  Embleme  nach- 
ahmte. Konnte  es  einen  stärkeren  Beweis  der  krankhaften 
Degeneration  eines  von  Haus  aus  edlen  und  deutschgesinnten 
Fürsten  geben,  als  diese  unheimliche  Verblendung? 

Fragen  wir  nach  dem  künstlerischen  Werth  der  einzelnen 
Bauten,  so  wird  an  Originalität  der  Conception  das  Schloss 
Neuschwanstein  bei  Hohenschwangau  wohl  den  Preis  davon- 
tragen. Hier  ist  im  Geiste  des  hohen  Mittelalters  eine 
Schöpfung  entstanden,  in  welcher  mit  künstlerischer  Genialität 
alle  Motive  der  voll  erblühten  romanischen  Kunst  zu  einer 
neuen  glanzvollen  Blüthe  entwickelt  sind.  Der  Bau  enthält 
in  freier  malerischer  Gruppirung  alle  Elemente  einer  Burg  des 
Mittelalters,  den  Palas,  die  Kemnate,  den  Bergfried  u.  s.  w. 
in  einer  Grossartigkeit  der  Anlage,  wie  das  ganze  deutsche 
Mittelalter  uns  kein  Beispiel  bietet.  Am  ersten  könnte  man 
an  die  Wartburg  erinnern;  doch  bleibt  auch  diese  im  Maassstab 
und  im  Umfang  weit  hinter  dem  hier  Gewollten  zurück.  Schon 
die  äussere  Erscheinung  mit  ihrer  freien  malerischen  Gruppirung 
der  hoch  auf  kolossalen  Substructionen  emporgethürmten 
Massen  lässt  eine  nicht  gewöhnliche  künstlerische  Kraft  er- 
kennen. Dieselbe  steigert  sich  noch  in  der  Ausbildung  des 
Innern,  die  wiederum  in  dem  grossen  Festsaale,  einer  freien 
Nachschöpfung  des  Saales  auf  der  Wartburg,  ihren  Gipfelpunkt 
erreicht.  Alles  ist,  mit  Ausnahme  der  frühgothischen  Capelle, 
im  romanischen  Stile  einheitlich  und  doch  nicht  in  sclavischer 
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Nachahmung  durchgeführt;  jene  Glanzepoche  des  Mittelalters, 
die  gerade  in  Deutschland  ihre  edelsten  Blüthen  gezeitigt  hat, 
ist  in  schöpferischer  Weise  hier  neu  belebt  worden. 

,,Wie  anders  wirkt  dies  Zeichen  auf  mich  ein,"  wird  man 
ausrufen,  wenn  man  plötzlich  zur  Betrachtung  des  Linderhofs 
übergeht.  Hier  ist  nach  den  eigensten  Intentionen  des  könig- 
lichen Bauherrn  ein  kleines  Lustschloss  entstanden,  das  in  der 
ganzen  Anlage,  in  Form  und  Gruppirung,  und  mehr  noch  in 
der  üppigen  Ausstattung  der  Räume  an  die  Zeiten  einer  Pom- 
padour erinnert,  so  dass  man  unwillkürlich  fragt:  ,,oü  est  la 
femme?u  Denn  der  Sybaritismus  des  Ganzen  scheint  durchaus 
auf  ein  weichliches  Genussleben  zu  deuten,  keineswegs  auf  die 
hartnäckig  festgehaltene  Einsamkeit  des  königlichen  CölibatUrs. 
Als  Vorbilder  für  dies  kleine  Zauberschloss  sind  aber  nicht 
etwa  französiche  Werke,  wie  Klein-  und  Gross-Trianon,  sondern 
die  zahlreichen  Lustschlösser  deutscher  Fürsten  zu  bezeichnen, 
welche  das  vorige  Jahrhundert  entstehen  sah  und  an  denen 
gerade  Bayern  überreich  ist. 

Wer  kennt  nicht  Nymphenburg  mit  seiner  köstlichen 
Amalienburg,  Schieissheim,  die  entsprechenden  Theile  der 
Münchener  Residenz,  vor  Allem  das  majestätische  kurfürstliche 
Schloss  von  Würzburg. 

Dieser   glänzende,    zwischen   dem  Barocco   und  Rococo 
schwebende  Stil  hat  weit  mehr  in  Deutschland  als  in  Frank- 
reich seine  höchste  Ausbildung  erhalten.    War  es  doch  die  ver- 
schwenderische Prachtliebe  und  die  eitle  Ruhmsucht  der  da- 
maligen weltlichen  und  geistlichen  Fürsten  Deutschlands,  die 
in  diesem  Stil  ihren   vollsten  Ausdruck   fand.  —  Mochte  das 
nach  den  Greueln  des  dreissigjährigen  Krieges  ausgesogene 
Volk  sich  in  unmenschlicher  Frohnarbeit  erschöpfen  und  seinen 
Unterdrückern  mit  dem  letzten  Kreuzer  und  mit  dem  letzten 
Blutstropfen    verpflichtet   sein,    wenn   nur   die  rücksichtslose 
L'eppigkeit  seiner  irdischen  Götter  in  prahlerischem  Wetteifer 
sich  die  glänzenden  Schaubühnen  für  ihr  ausschweifendes  Leben 
herstellen  konnte.    Der  künstlerische  Glanz  jener  Leistungen, 
die  vollendete  technische  Fertigkeit  der  Ausführung  soll  nicht 
geleugnet  werden,  aber  ebenso  wenig  darf  verschwiegen  werden, 
welch  frivole   Existenzen  in   diesen  Monumenten   ihren  Aus- 
druck gefunden  haben. 
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Dies  ist  der  Stil,  dies  die  künstlerische  Richtung,  welche 
im  Linderhof  zur  Erscheinung  kommt.  So  hoch  auch  hier  das 
Talent  ist,  welches  sich  dieser  Formen  bemächtigt  hat  und 
sich  mit  grosser  Gewandtheit  in  ihnen  auszudrücken  weiss, 
so  kann  man  doch  die  Frage  nicht  umgehen,  ob  denn  dies 
die  Richtung  ist,  in  welcher  die  Kunst  unserer  Zeit  ihr  Heil 
finden  kann. 

Seltsame    Gegensätze!     Dieselbe    Zeit,    in    welcher  ein 
mächtiges  Ringen  auf  die  völlige  Befreiung  und  Gleichstellung 
des  vierten  Standes  gerichtet  ist.  in  welcher  mit  der  stürmischen 
Macht   elementarer  Gewalten   die  socialdemokratische  Revo- 
lution an  die  Pforten  des  heutigen  Staates  klopft  und  unsere 
morsche  Gesellschaft  zu   zertrümmern   droht,   sucht  plötzlich 
wieder  in  der  Architektur  und  in  den  decorativen  Künsten  an 
jene  letzten  Ausdrucksformen  anzuknüpfen,  in  welchen  die  alte 
Gesellschaft  des  vorigen  Jahrhunderts  übermüthig  ihr  apres 
nous  le  deluge  der  heraufziehenden  Revolution   in's  Antlitz 
schleuderte.    Wenn  solche  Richtung  nur  als  die  Monomanie 
eines  Einzelnen,   und  obendrein  eines  auf  seltsamen  Abwegen 
der  Phantasie  einherirrenden  Fürsten  aufträte,  so  würden  wir 
sie  als  eine  Anomalie  in  dem  gesunden  Geistesleben  unserer 
Zeit  hinnehmen.    Leider  aber  gewinnt  es  immer  mehr  den 
Anschein,  als  ob  diese  jüngste  Bewegung  mit  der  verheerenden 
Kraft  einer  Mode-Epidemie  unsere  ganze  Kunst  auf  neue  Ab- 
wege führen  würde.    Denn  schon  scheint  es  vorbei   zu  sein 
mit  der  Bewegung  zur  Renaissance,   die  vor  anderthalb  De- 
cennien  bei  uns  sehr  verheissungsvoll  anhob   und   uns  eine 
neue  nationale  Kunst  zu  versprechen  schien.    Die  Strömung 
zur  deutschen  Renaissance,    die  so  glücklich  mit  der  Wieder- 
aufrichtung des  Reichs  zusammenfiel,  war  sicherlich  eine  der 
gesündesten  Phasen  unserer  Entwickelung.    Unter  dem  Ein- 
fluss  der  mächtig  gehobenen  nationalen  Stimmung  warf  man 
sich  mit  Begeisterung  auf  die  Kunst  einer  Zeit,   in  welcher 
ebenfalls  eine  grosse  geistige  Wiedergeburt  der  Nation  sich 
vollzog.    Keine  andere  Kunst  wäre  so  sehr  im  Stande  ge- 
wesen,  bürgerliche  Tüchtigkeit   in  geistiger  und  materieller 
Arbeit  so  klar  und  so  lebensvoll  zum  Ausdruck  zu  bringen, 
wie  die  deutsche  Renaissance.    Klang  in  ihr  doch  zugleich 
der  Ausdruck  der  Befreiung  von  kirchlichem  Geisteszwang  und 
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die  glühende  Hingebung  an  die  höchsten  Ideale  der  Mensch- 
heit in  der  Wiederbelebung  der  Antike  vernehmlich  nach.  Und 
auch  das  konnte  für  unsere  deutsche  Geistesart  nur  günstig 
erscheinen,  dass  schon  unsere  Vorväter  im  1 6.  Jahrhundert  mit 
weitem  offenen  Sinn  sich  allen  Erscheinungen  der  damaligen 
Kunst  zugänglich  erwiesen,  und  die  Stile  Italiens,  Frankreichs 
und  der  Niederlande  zu  freier  Verwendung  in  ihren  Formen- 
canon aufgenommen  hatten.  Sie  waren  nicht  so  engherzige 
Kirchthurmpolitiker  in  der  Kunst,  dass  sie,  wie  man  es  heute 
öfter  verlangt,  den  Begriff  des  Nationalen  in  die  deutschen 
Grenzpfähle  eingepfercht  hätten.  So  wuchs  aus  all  diesen 
Strömungen  eine  Kunst,  die  den  Mangel  an  systematischer 
Strenge  und  Consequenz  durch  die  unerschöpfliche  Fülle  eines 
überströmend  reichen  Lebens  aufwog  und  die  unermessliche 
Mannichfaltigkeit  deutscher  Eigenart  auf's  Glücklichste  spiegelte. 
Als  man  bei  uns  zu  dieser  Kunst  zurückkehrte,  durfte  man 
eine  Zeitlang  hoffen,  es  werde  in  der  Wiederbelebung  derselben, 
in  Verbindung  mit  einem  gründlichen  Studium  der  übrigen 
nationalen  Stile  jener  Zeit,  namentlich  der  italienischen  Re- 
naissance, sowie  in  einer  tieferen  Beseelung  durch  das  Studium 
der  Antike,  ja  selbst  im  Hineinziehen  gewisser  constructiver 
Elemente  der  mittelalterlichen  Kunst,  ein  wahrhaft  nationaler 
Stil  geschaffen  werden,  in  welchem  das  reiche  deutsche  Geistes- 
leben zum  vollen  Ausdruck  käme. 

Immer  bedenklicher  aber  mehren  sich  die  Zeichen,  dass 
diese  Hoffnung  eine  schwere  Täuschung  war.  Statt  jenes  Stiles, 
in  welchem  wir  den  Ausdruck  geistigen  Ringens,  redlicher 
Arbeit,  bürgerlichen  Behagens  erkennen,  soll  uns  neuerdings 
eine  Kunstweise  aufgedrungen  werden,  die,  wie  hoch  auch  ihr 
absolut  künstlerisches  Verdienst  sein  mag,  das  Gepräge 
schwelgerischer  Ueppigkeit.  frivolen  Spieles  mit  dem  Dasein 
unauslöschlich  an  der  Stirne  trägt.  Wir  sind  ja  längst  nicht 
mehr  in  der  puristischen  Einseitigkeit  befangen,  das  Rococo 
mit  Abscheu  zu  verwerfen;  aber  etwas  anderes  ist  es  doch, 
ob  dieser  Stil  gerade  als  Ausdruck  des  Lebens  unserer  Zeit, 
der  ernsten  und  schweren  Kämpfe,  in  welchen  wir  stehen,  auf- 
zufassen sei.  Jeder  Unbefangene  wird  hier  wohl  mit  einem 
entschiedenen  Nein  antworten.  Noch  schlimmer  ist,  dass  in 
diesem  ewigen  kaleidoskopischen  Wechsel   der   Formen,  in 
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dieser  unruhigen  Jagd  nach  Neuem,  die  Phantasie  der  Künstler 
und  die  Hand  der  ausführenden  "Werkleute  niemals  zu  der- 
jenigen Ruhe  kommt,  welche  durchaus  erforderlich  ist,  wenn 
etwas  künstlerisch  Gediegenes  entstehen  soll.  Braucht  es  doch 
nicht  erst  gesagt  zu  werden,  dass  die  Kraft  aller  grossen  Epochen 
der  Vergangenheit  auf  der  Einheit  und  Consequenz  beruhte, 
mit  welcher  der  jedesmalige  Stil  als  der  einzig  mögliche  und 
denkbare  Ausdruck  des  gesammten  Lebens  der  Zeit  sich  dar- 
bot. Diese  gewaltige  unerbittliche  Notwendigkeit  schnitt  alle 
Willkür,  alles  Schwanken  ab,  gab  den  Schöpfungen  das  Ge- 
präge einer  unvergleichlichen  Sicherheit,  ja  einer  Naturnot- 
wendigkeit. Wir  Modernen  dagegen  irrlichteliren  haltungslos 
in  den  Stilen  aller  Zeiten,  sollen  in  allen  zugleich  zu  Haufce 
sein  und  sind  daher  in  keinem  wahrhaft  und  ganz  zu  Hause. 

Aus  alledem  geht  wohl  überzeugend  hervor,  dass  man 
Bauten  wie  den  Linderhof,  so  künstlerisch  werthvoll  sie  sein 
mögen,  doch  für  die  Kunstentwickelung  unserer  Zeit  nicht  in 
Betracht  zu  ziehen  vermag. 

Bei  dieser  Schöpfung  König  Ludwigs  Tl.  kommt  noch  hin- 
zu, dass  sie  mit  ihrem  raffinirten  Prunk  und  den  Formen  einer 
aufs  Aeusserste  gesteigerten  Civilisation  der  unberührten  Gross- 
artigkeit und  Feierlichkeit  der  umgebenden  Natur  einen  Schlag 
ins  Gesicht  versetzt.  Wenn  es  die  höchste  künstlerische  Auf- 
gabe ist,  das  architektonische  Werk  gleichsam  als  feinste  Blüthe 
der  umgebenden  Natur  sich  entfalten  zu  lassen,  so  ist  hier  die 
schneidendste  Dissonanz  verwirklicht  worden. 

Ist  das  Schloss  von  Neu-Schwanstein  eine  grossartige  Con- 
ceptton,  der  Linderhof  ein  üppig  reiches  Prunkstück,  so  sollte 
alles  das  an  Ueberschwänglichkeit  und  Maasslosigkeit  noch 
überboten  werden  durch  den  neuen  Palast  auf  Herrenchiemsee. 
Es  sind  gerade  zehn  Jahre,  dass  ich  einen  mehrwöchentlichen 
Sommeraufenthalt  auf  dieser  damals  so  stillen  unberührten  Insel 
machte.  „Herrenwörth"  unterschied  sich  immer  durch  seine 
hochpoetische  Einsamkeit  von  der  überfüllten  kleinen  Frauen- 
insvtv  welche  Decennien  hindurch  bekanntlich  die  beliebteste 
Sommerfrische  der  Münchener  Maler  war.  Ein  rastloses  Treiben, 
ein  unablässiges  Kommen  und  Gehen  bewegte  sich  unaufhör- 
lich auf  diesem  Duodez- Eiland;  unter  jedem  Busch  sass  ein 
malendes  Männlein  oder  Weiblein,  die  ganze  Insel  roch  nach 
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Oelfarbe  und  wiederhallte  von  Gelächter  und  Geplauder.  Um 
so  erquickender  war  die  tiefe  Stille  auf  der  Herreninsel,  und 
wenn  ich  in  der  Morgenfrühe  von  meinem  nächtlichen  Lager 
aus  das  kleine  Frauenwörth  mit  seinem  Klösterlein  und  seiner 
uralten  Kirche  in  klarer  Spiegelung  aus  dem  Wasser  aufragen 
sah,  so  glaubte  ich  eine  Fata  Morgana  mit  ihrem  träumerischen 
Zauber  zu  erblicken.    Bekannt  ist,  dass  die  Herreninsel  mit 
ihrem  stattlichen  Benedictiner-Kloster  gleich  so  vielen  anderen 
geistlichen  Stiften  zu  Anfang  unseres  Jahrhunderts  von  der 
Säcularisation  getroffen  wurde.    Um  ein  Spottgeld  ging  diese 
prachtvolle,  drei  Stunden  im  Umkreis  haltende  Insel  mit  ihrem 
wundervollen   Wald   und  den   ausgedehnten   Gebäuden  des 
Klosters  sammt  der  Kirche  in  die  Hände  eines  Münchener 
Brauereibesitzers  über,  der  sofort  die  Kirche  mit  den  alten 
Gräbern  der  Aebte  profanirte  und  eine  Brauerei  darin  anlegte. 
Aber  der  Himmel  zürnte  über  dies  Sacrilegium,  es  ruhte  kein 
Gedeihen  auf  der  Unternehmung,  Hagelschlag  und  Miss  wachs 
verfolgten  den  Urheber  dieser  Gräuel,  und  so  ging  das  Ganze 
bald  in  andere  Hände  über,  bis  zuletzt  der  lothringische  Graf 
von  Hunolstein  das  Besitzthum  erwarb.    Alljährlich  im  Herbste 
kam  der  Graf  auf  einige  Zeit  hierher,  um  mit  seinen  Gästen 
im  Forste  auf  Edelwild  zu  pirschen.    Aber  nach  dem  deutsch- 
französischen Kriege,  da  ihm  der  Aufenthalt  in  Deutschland 
verleidet  war,  verkaufte  er  die  Insel  an  eine  Gesellschaft  von 
Holzhändlern,  welche  in  rücksichtslosester  Weise  den  herrlichen 
Wald  zu  verwüsten  anfingen.    In  der  Mitte  des  Eilandes  hatten 
sie  eine  Strecke  von  etwa  einer  Viertelstunde  Länge  und  halber 
Breite  der  gefrässigen  Axt  des  Holzhauers  zur  Beute  gegeben, 
vorsichtig  die  äusseren  Partien  späterer  Verwüstung  vorbe- 
haltend, so  dass  von  aussen  die  Insel  noch  immer  unberührt 
erschien.    Die  Verwüstungsstrecke  aber  machte  den  grauen- 
haften Eindruck  einer  barbarischen,  ohne  alle  forstwirtschaft- 
lichen Rücksichten  vorgenommenen  Zerstörung.    Nicht  blos  die 
alten  mächtigen  Stämme,  sondern  auch  der  junge  Nachwuchs 
war  brutal  niedergestreckt  worden  und  mancher  zarte  Schöss- 
ling,  von  den  fallenden  Riesen  zerschmettert,  streckte  mit  zer- 
schellten Gliedern  seine  Leiche  kläglich  in  die  Luft.    Auf  den 
bayerischen  Bahnstationen  sah  man  aber  überall  die  majestä- 
tischen Stämme  in  ganzen  Haufen  liegen,  des  Weitertransportes 
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gewärtig.  Dieser  zum  Himmel  schreiende  Waldfrevel  erregte 
damals  die  öffentliche  Meinung  zu  einem  Sturme  des  Unwillens, 
der,  in  der  Allgemeinen  Zeitung,  wenn  ich  nicht  irre  durch  die 
Feder  des  trefflichen  zu  früh  heimgegangen en  Carl  Stieler  seinen 
Ausdruck  fand.  Dieser  Schmerzensschrei  veranlasste  König 
Ludwig  II.  zu  dem  hochherzigen  Entschluss,  die  Insel  anzu- 
kaufen, um  sie  ähnlichen  Schicksalen  zu  entziehen;  allein  das 
Verhängniss  wollte,  dass  er  ihr  eine  andere  Verunglimpfung 
zudachte  durch  den  ungeheuerlichen  Plan  der  Erbauung  eines 
Palastes,  welcher  als  Copie  des  Schlosses  zu  Versailles  dieses 
Vorbild  an  Umfang  noch  überbieten  sollte.  Auch  hier  haben 
wir  vor  Allem  wieder  die  schreiende  Dissonanz  zwischen  dem 
Bau  und  seiner  landschaftlichen  Umgebung  zu  beklagen. 
Schlösser  dieser  Art,  ausgeführt  in  der  kolossalen  Massen- 
haftigkeit  dieser  prunkvoll  kalten  Formen,  ausgestattet  mit  dem 
raffinirtesten  Luxus  einer  übertriebenen  Civilisation,  gehören 
nicht  in  die  Umgebung  einer  solchen,  von  Menschenhand  fast 
unberührten  Gebirgsnatur.  Hier  sollte  die  zudringliche  Prahlerei 
des  armseligen  Menschengeschlechts  verstummen  und  der  er- 
habenen Stimme  der  unentweihten  Gottesnatur  das  Wort  lassen. 
Aber  noch  abgesehen  von  dieser  Erwähnung:  welchen  Werth 
kann  eine  mit  der  ungeheuersten  Verschwendung  vcn  Mittel 
-  in  Scene  gesetzte  Copie  einer  früheren  Schöpfung  für  unsere 
Zeit  haben,  welche  Bedeutung  kann  die  Wiederholung  eines 
von  der  Geschichte  selbst  absolvirten  Pensums  beanspruchen? 
Die  Öffentlicheft  Blätter  haben  in  ausführlichen  Schilderungen 
der  Herrlichkeiten  dieses  Palastes  und  seiner  fabelhaft  reichen 
Ausstattung  gewetteifert.  Man  glaubt  bei  diesen  Dingen  nicht 
mehr  in  Europa  zu  sein,  sondern  das  überschwängliche  Werk 
eines  asiatischen  Despotismus  vor  Augen  zu  haben,  dem  es  in 
seiner  unbeschränkten  Omnipotenz  Vergnügen  macht,  jeder 
Laune  zu  fröhnen,  jedem  üppigen  Gelüst  die  Zügel  schiesen  zu 
lassen.  Und  während  im  Linderhof  und  im  Schloss  Neu- 
Schwanstein  die  Phantasie  des  Architekten  innerhalb  der  ein- 
mal erwähnten  Stilformen  sich  ziemlich  frei  ergehen  konnte, 
war  hier  bei  der  strengsten  Vorschrift  der  Nachahmung  dem 
schöpferischen  Genius  die  härteste  Fessel  angelegt.  So  ent^ 
stand  dies  Riesenwerk  als  unheimlicher  Ausdruck  einer  auf 
Irrwege  gerathenen  Phantasie,  die  nur  noch  im  Ungeheuer- 
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liehen  sich  zu  genügen  suchte.  Ist  es  nicht  ein  erschütternder 
Beweis  des  Wahnsinns ,  einen  so  gigantischen  Bau  mit  dem 
Aufjgebot  der  kolossalsten  Mittel  in's  Leben  zu  rufen,  der  nur 
dann  einigen  Sinn  hätte,  wenn  man  ihn  als  den  Schauplatz 
eines  glänzenden  Fürstenhofes  mit  seinem  pomphaften  Ceremoniell 
und  seinen  rauschenden  Festlichkeiten  sich  vorstellte.  Nun 
denke  man  sich  diese  riesigen  Räume,  die  nach  einer  Be- 
lebung durch  einen  zahlreichen  glänzenden  Hofstaat  verlangen, 
einzig  bevölkert  durch  die  träumerische  Gestalt  dieses  unglück- 
seligen Königs  in  der  Mitte  einer  handvoll  Kammerdiener  und 
Chevauxlegers.  Muss  man  nicht  ausrufen:  „Der  Menschheit 
ganzer  Jammer  fasst  mich  an!u 

Und  dabei  ist  immer  wieder  zu  betonen,  dass  es  des  Königs 
eigenste  Gedanken  waren,  die  hier  zur  Ausführung  gelangten. 
Bei  einer  Durchsicht  der  Bauacten,  welche  mir  freundlichst  ge- 
stattet wurde,  war  ich  erstaunt,  in  den  täglich,  bis  in  die  jüngste 
Zeit  hinein,  vom  König  erlassenen  Weisungen  und  Befehlen 
das  genaueste  bis  in  die  geringsten  Einzelheiten  eindringende 
Verstandniss  anzutreffen.  Der  königliche  Bauherr  hatte  alle 
diese  Erlasse  einem  Kammerdiener  dictirt  und  dann  mit  eigener 
Hand  in  peinlichster  Sorgfalt  durchcorrigirt.  Mitten  in  der  Um- 
nachtung, welche  diesen  erlauchten  Geist  damals  schon  in  so 
schmerzlicher  Weise  umflorte,  bildete  das  Interesse  (an  diesen 
Dingen  einen  lichten  Punkt,  in  welchem  zuletzt  ganz  allein 
noch  die  ursprünglich  klare  Geistesanlage  sich  offenbarte.  Der 
König  war  in  der  That  ein  äusserst  genauer  Kenner  der  be- 
treffenden Architekturstile  und  hatte  namentlich  das  Schloss 
von  Versailles,  die  Hauptschöpfung  seines  von  ihm  vergötterten 
Vorbildes,  mit  erstaunlicher  Gründlichkeit  studirt.  Aber  je  ge- 
nauer er  dies  kannte,  um  so  lästiger  musste  für  seinen  aus- 
fuhrenden Architekten  die  Fessel  sein,  die  ihm  dadurch  auf- 
erlegt wurde,  und  so  blieb  nothwendiger  Weise  gerade  bei 
diesem  gewaltigsten  seiner  Bauwerke  das  Verdienst  selbständiger 
Behandlung  ein  äusserst  begrenztes. 

Die  ausführenden  Architekten  des  Königs  waren  zuerst 
der  Oberhofbaudirector  von  Dollmann  und  dann  der  Hofbau- 
rath Hofmann,  der  unter  jenem  schon  längere  Zeit  in  bedeuten- 
der Weise  an  den  Entwürfen  und  deren  Ausführung  mitgewirkt 
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hatte  und  in  den  letzten  Jahren  selbständig  die  Bauten  des 
Königs  leitete. 

Hofmann,  ein  Triestiner  von  Geburt  und  in  der  Wiener 
Schule  gebildet,  war  zuerst  beim  Bau  des  Schlosses  Miramare 
betheiligt  und  folgte  dann  dem  Kaiser  Maximilian  nach  Mexiko, 
wo  er  den  Auftrag  erhielt,  ein  Schloss  für  den  unglückseligen 
Fürsten  zu  erbauen,  dessen  Vollendung  durch  die  entsetzliche 
Katastrophe  von  Queretaro  unterbrochen  wurde.  Ein  düsteres 
Verhängniss  wollte,  dass  derselbe  Architekt  zum  zweiten  Male 
durch  den  gewaltsamen  Tod  seines  fürstlichen  Bauherrn  in  der 
Ausführung  einer  der  grössten  Unternehmungen  für  immer  ge- 
hemmt wurde.  Ja,  es  waren  schon  zu  einer  neuen  Schöpfung 
alle  Vorbereitungen  getroffen,  die  Pläne  in  prachtvoller  farbiger 
Ausführung  entworfen,  als  die  unheilvolle  Katastrophe  herein- 
brach. Dies  Mal  galt  es  der  Errichtung  eines  chinesischen 
Pavillons,  in  dessen  Zeichnungen  der  Architekt  wiederum  bis  in's 
Kleinste  das  Studium  jener  Kunst  des  fernen  Ostens  mit  grosser 
Meisterschaft  zur  Geltung  gebracht  hatte.  Auch  hier  erstreckte 
sich  das  Interesse  des  Königs  so  eingehend  auf  alle  Einzel- 
heiten, dass  sogar  die  grosse  Drachenfigur,  welche  auf  dem 
Tisch  Platz  finden  sollte,  der  allerhöchsten  Kritik  nicht  entging. 
Ein  ähnlich  eindringendes  Interesse  für  Architektur  war  nur 
noch  bei  König  Friedrich  Wilhelm  IV.  zu  finden.  Wer  die 
Entwickelung  der  Baukunst  unter  jenem  geistreichen  und  un- 
glücklichen Fürsten  verfolgt  hat,  findet  darin  einen  neuen  Be- 
weis von  dem  bedenklichen  Einfluss,  welchen  fürstlicher  Dilet- 
tantismus so  oft  auf  die  Entwickelung  der  Künste  ausübt. 

Es  bedarf  keiner  weiteren  Ausführung,  um  darzuthun,  dass 
die  ungeheuren  Summen,  welche  König  Ludwig  II.  für  seine 
Bauten  ausgegeben  hat,  weit  entfernt  waren,  der  lebenden 
Kunst  irgend  eine  wahre  Förderung  zu  bringen.  Könnte 
darüber  noch  irgend  ein  Zweifel  sein,  so  würde  sein  Verhältniss 
zur  Plastik  und  zur  Malerei  denselben  völlig  zerstreuen.  Wohl 
ist  gesagt  worden,  dass  durch  die  reiche  Ausstattung  dieser 
Bauten  dem  Kunstgewerbe  mannichfache  Anregung  geboten 
worden  sei.  Was  sollen  aber  diese  einzelnen,  wenn  auch  noch 
so  glänzenden  Aufträge  an  Stuccatoren,  Decorationsmaler, 
Teppichsticker,  Möbelfabrikanten  u.  dergl.  bedeuten  gegenüber 
der  Vernachlässigung,  unter  welcher  die  eigentliche  Kunst  zu 
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leiden  hatte.  Gewiss  bin  ich  weit  entfernt,  die  Bedeutung*  der 
Kunstgewerbe  für  die  ästhetische  Erziehung"  unseres  Volkes 
und  für  den  nationalen  Wohlstand  gering  zu  schätzen.  Hier 
fliessen  reiche  Quellen  unserer  Macht  und  unserer  Cultur,  die 
während  der  ersten  Hälfte  unseres  Jahrhunderts  nur  zu  lange 
verschüttet  waren.  Aber  die  Einseitigkeit,  mit  welcher  jetzt 
wieder  diese  Richtung  in  den  Vordergrund  tritt,  ist  kein 
Zeichen  einer  gesunden  geistigen  Blüthe.  Während  des  ganzen 
Mittelalters  und  zur  Zeit  der  Renaissance  gab  es  keine  so  aus- 
schliessliche Betonung  des  blos  Kunstgewerblichen.  Die  Kunst 
war  damals  ein  Ganzes  von  unermesslich  tiefem  Gehalt;  die 
höchsten  Aufgaben  des  monumentalen  Schaffens  waren  ihr 
ebenso  geläufig,  wie  die  tausend  kleinen  Forderungen,  welche 
das  gesammte  Leben  an  sie  stellte.  Namentlich  in  der  goldenen 
Zeit  des  italienischen  Cinquecento,  wo  ein  Lionardo,  Michelangelo, 
Rafael  und  so  viele  Andere  ihre  erhabensten  Werke  schufen, 
ging  auch  das  wirkliche  Leben,  das  alltägliche  Dasein  nicht 
leer  aus,  und  aus  der  grossen  Kunst  ergoss  sich  der  herrliche 
Strom  unsterblicher  Schönheit,  welcher  das  letzte  und  unschein- 
barste Werk  des  blossen  Bedürfnisses  noch  adelte  und  durch 
Anmuth  verklärte.  Wir  dagegen  schwimmen  wieder  im  breiten 
Fahrwasser  der  Alltäglichkeit,  und  von  dem  mächtigen  ethischen 
Gehalt,  der  die  Kunst  in  der  ersten  Hälfte  unseres  Jahrhunderts 
erfüllte,  ist  kaum  noch  eine  Spur  zu  finden.  Am  ausgeprägtesten 
in  dieser  Einseitigkeit  war  die  Kunstpflege  König  Ludwigs  II. 
Kein  einziges  hervorragendes  Werk  der  hohen  Kunst,  sei  es 
der  Plastik,  sei  es  der  Malerei,  hat  dieser  unglückliche  Monarch 
in's  Leben  gerufen.  Die  Aufträge,  welche  er  in  dieser  Hinsicht 
gab,  sind  theils  lediglich  decorativer  Art,  theils  erstrecken  sie 
sich  sogar  nur  auf  Copien,  wobei  das  sachliche  Interesse  das 
künstlerische  verdrängte.  Eine  Förderung  der  bildenden  Künste 
in  höherem  Sinne  ist  überhaupt  nur  bei  persönlichem  Verkehr 
mit  den  Künstlern  denkbar.  Die  Scheu  vor  allen  persönlichen 
Berührungen  ging  aber  bei  dem  unglücklichen  Monarchen  so 
weit,  dass  sogar  seine  Architekten  niemals  vor  sein  Angesicht 
gelassen  wurden  und  dass  er  ihnen  alle  seine  Aufträge  bis  in 
die  kleinsten  Einzelheiten  hinein  schriftlich  durch  Dictat  über- 
mitteln Hess.  Wenn  man  bei  architektonischen  Schöpfungen, 
wo  Alles  sich  um  bestimmte  Maasse  und  festgestellte  Formen 
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dreht,  den  Weg  schriftlicher  Bestellung  betreten  kann,  so  ist 
derselbe  bei  Werken  der  Plastik  und  Malerei  so  gut  wie  aus- 
geschlossen. So  eindringend  das  Verständniss  des  Königs  für 
Architektur  war,  so  fern  scheint  ihm  ein  tieferes  Interesse  für 
Plastik  und  Malerei  geblieben  zu  sein.  Mit  achtzehn  Jahren 
auf  den  Thron  gelangt,  hatte  er  niemals  Anlass  genommen,  sich 
mit  dem  Studium  von  Kunstwerken  zu  befassen,  wie  es  sein 
Gross vater  überall  mit  Begeisterung  pflegte;  nie  hat  man  davon 
gehört,  dass  er  die  Künstler  in  ihren  Werkstätten  aufgesucht 
und  sich  um  ihre  Arbeit  gekümmert,  dass  er  auch  nur  die 
Sammlungen  in  seiner  eigenen  Residenz,  die  Glyptothek  und 
die  beiden  Pinakotheken,  betrachtet  hätte;  niemals  während 
seiner  langen  Regierungszeit  hat  er  auch  nur  Reisen  in  seinem 
eigenen  Lande  gemacht,  geschweige  denn,  dass  er  die  Galerien 
und  Kirchen  im  übrigen  Deutschland  oder  gar  in  Italien 
gesehen  hätte.  Wie  sollte  er  also  ein  tieferes  Verhältniss  zur 
Kunst  gewinnen?  Und  wieder  drängt  sich  uns  der  schneidende 
Gegensatz  zu  den  Schöpfungen  König  Ludwigs  I.  unabweislich 
auf.  Erwägen  wir  die  Fresken  von  Cornelius  in  Glyptothek, 
Ludwigskirche,  Pinakothek,  die  Monumentalwerke  von  Heinrich 
Hess  in  der  Basilika  und  in  der  Hofcapelle,  die  Wandgemälde 
von  Schnorr  und  seinen  Gefährten  in  der  Residenz,  die 
griechischen  und  italienischen  Landschaften  Rottmanns,  die 
grossartigen  Glasmalereien  in  der  Auerkirehe  und  so  vieles 
Andere,  welch  eine  Welt  grosser  Entwürfe,  gedankenreicher 
Compositionen,  in  denen  sich  die  höchsten  Ideen  des  klassischen 
Alterthums  und  der  christlichen  Epoche  so  unvergleichlich  er- 
haben, wenn  auch  nicht  immer  in  vollendeter  Formgebung, 
offenbaren!  Hier  ist  eine  Kunst,  die  trotz  ihrer  formalen 
Mängel  uns  auf  die  Höhen  der  Menschheit  hebt,  unsterbliche 
Gedankenkreise  uns  vorführt  und  die  Seele  vom  Wüste  der 
Alltäglichkeit  befreit.  Sie  wirkt  auf  uns  wie  die  reine  Luft 
der  Hochgebirge,  wie  der  krystallklare  Quell,  in  welchem  die 
Seele  sich  läutert  und  kräftigt. 

Was  ist  datr  egen  aus  der  Münchner  Kunst  geworden,  seit 
keine  grossen  monumentalen  Aufgaben  ihr  mehr  zu  Theil 
werden!  Ich  bin  wahrlich  weit  entfernt,  das  Verdienst  der 
jüngeren  Schule,  welche  den  Realismus  und  die  Farbenwirkung 
auf  ihre  Fahne  geschrieben  hat,  schmälern  zu  wollen.  Gewiss 
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ist  auch  diese  Richtung  vollkommen  berechtigt,  und  wir  ver- 
danken ihr  eine  Reihe  tüchtiger  Meister,  an  deren  Schöpfungen 
alle  Klassen  unseres  Volkes  ihre  herzliche  Freude  haben.  Aber 
schon  zeigt  sich  in  dieser  Strömung  eine  Verflachung  und  eine 
Neigung  zu  Banalem,  ja  sogar  zu  Niedrigem,  welche  namentlich 
der  Malerei  zum  Verhängniss  werden  muss.   Dieser  Einseitigkeit 
ist  nur  dadurch  zu  steuern,  dass  der  Kunst  wiederum  grosse 
ideale  Aufgaben  gestellt  werden.    Nur  an  solchen  vermag  sie 
Ernst  und  Tiefe  des  Gedankens,  stilvolle  Grösse  der  Form, 
edlen  Rhythmus  der  Composition  zu  erringen.    Unter  König 
Ludwig  II.  ist  nicht  blos  von  höchster  Stelle,  sondern  auch 
von  Seite  des  Staates  die  grosse  Kunst  völlig  vernachlässigt 
worden.    Wer  die  bayerischen  Verhältnisse  einigermaassen  kennt, 
der  wird  weit  entfernt  sein,  daraus  der  Regierung  einen  Vor- 
wurf machen  zu  wollen.    Das  Ministerium  Lutz  hat  seit  vielen 
Jahren,  wie  Jedermann  weiss,  gegen  eine  geringe  ultramontane 
Kammermajorität  die  Regierung  führen  müssen  und  hat  in 
diesem  Kampfe  einen  Muth  und  eine  hohe  patriotische  Einsicht 
bewährt,  welche  ihm  für  alle  Zeiten  einen  Ehrenplatz  in  den 
Annalen  der  bayerischen  Geschichte  verbürgen.    Vollends  aber, 
als  das   furchtbare  Verhängniss  hereinbrach   und  sich  der 
Regierung  eine  Aufgabe  entgegendrängte,  wie  sie  so  schwierig 
und  verantwortungsvoll  wohl  noch  niemals  einem  Ministerium 
aufgebürdet  wurde,  hat  diese  Regierung  dieselbe  mit  fester 
Hand,  aber  auch  mit  aller  durch  die  Verhältnisse  gebotenen 
Pietät,  trotz  der  Wuthausbrüche  fanatischer  Gegner,  durchgeführt. 
Das  Ministerium  Lutz  hat  in  diesem  langen  Kampfe  gegen  eine 
sich  patriotisch   nennende   Partei  in   wahrhaft  patriotischem 
Sinne  Bayern  vor  dem  Unheil  einer  ultramontanen  Regierung 
behütet  und  ihm  seinen  Ehrenplatz  in  der  deutschen  Cultur- 
entwickelung  gewahrt.    Wie  schwierig  dies  oft  gewesen  ist, 
weiss  Jeder,  der  die  dortigen  parlamentarischen  Kämpfe  verfolgt 
hat.    Aber  unter  all  diesen  Stürmen  auch  noch  im  hohen  Sinne 
auf  die  Förderuag  der  Kunst  zu  wirken,  war  ihm  verwehrt,  da 
jede  Forderung  von  der  Kammermajorität  verweigert  wurde. 
So  ist  es  denn  gekommen,  dass  so  gut  wie  gar  kein  monumentales 
Werk  der  Malerei  oder  Sculptur  vom  Staate  bestellt  wurde, 
dass  die  Mittel  zur  Förderung  der  Kunst  eine  lächerlich  ver- 
schwindende Summe  im  Budget  ausmachen,  dass  für  Ent Wickelung 
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der  Kunstsammlungen   fast  gar   nichts   oder   doch  nur  ein 
Minimum  zu  gewinnen  war,  dass  die  Sorge  für  die  Inventarisirung 
und  Erhaltung  der  alten  Denkmäler  nirgends  so  vernachlässigt 
wurde,  wie  in  Bayern,  ja  dass  sogar  bis  auf  den  heutigen  Tag 
an  der  Münchener  Universität,  einer  der  ersten  Deutschlands, 
eine  ordentliche  Professur  für  Kunstgeschichte  des  Mittelalters 
und  der  neueren  Zeit  fehlt,  während  eine  solche  doch  längst 
nicht  blos  in  Berlin,  Wien  und  Leipzig,  sondern  fast  an  allen 
kleineren  Universitäten  Deutschlands  und  Oesterreichs  besteht. 
Alle  diese  Uebelstände  haben  mitgewirkt,  die  officielle  Pflege 
der  Kunst  in  Bayern  auf  ein  bedenklich  tiefes  Niveau  herabzu- 
drücken und  den  Rang  Münchens  als  erste  deutsche  Kunst- 
stadt ernstlich  in  Frage  zu  stellen.    Denn  wenn  die  dortige 
Malerschule  bisher  durch  günstige  Umstände,  durch  die  Vorzüge 
von  Land  und  Volk,  vor  allen  Dingen  durch  vorzügliche  Lehr- 
kräfte, den  zu  früh  verstorbenen  Piloty  an  der  Spitze,  eine 
kräftige  Blüthe  entfaltet  hat  und  sich  bis  jetzt  stets  durch  einen 
frischen  Nachwuchs  von  Talenten  vor  allen  anderen  Schulen 
auszeichnete,  so  ist  doch  nicht  zu  leugnen,  dass  die  grossartigen 
Anstrengungen,  welche  die  preussische  Regierung  seit  Jahren 
für  die  Pflege  der  Kunst  macht,  indem  sie  derselben  eine  Fülle 
monumentaler  Aufgaben  "bietet   und  mit   Unterstützung  der 
Volksvertretung  grosse   Summen   für  die  Bereicherung  der 
Sammlungen,  für  die  Inventarisirung  der  alten  Denkmäler,  für 
die  freie  Entfaltung  der  Kunstwissenschaft  aufwendet,  Berlin 
immer  mehr  zu  einem  Centrum  der  deutschen  Kunst  zu  machen 
geeignet  sind. 

Es  ist  also  die  höchste  Zeit  für  München,  dass  dieser  edelste 
aller  Wettkämpfe  es  gewaffhet  finde,  damit  das,  was  König 
Ludwig  I.  in  so  unvergleichlich  grossem  Sinne  angebahnt  hat, 
sich  nicht,  im  Sande  der  Alltäglichkeit  verlaufe.  Von  dem  er- 
leuchteten Sinne  des  Prinz -Regenten  darf  man  mit  Sicherheit 
erwarten,  dass  er  diese  Gefahr  erkenne  und  ihr  durch  ener- 
gische Maassregeln  zu  begegnen  wisse.  Dem  Ministerium  Lutz 
steht  aber  ein  neuer  Ruhmestitel  in  Aussicht,  wenn  es  ihm 
gelingt,  seinen  übrigen  Verdiensten  um  das  bayerische  Land 
auch  noch  dasjenige  einer  höheren  Kunstförderung  hinzuzu- 
fügen. 
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Alledem  gegenüber,  was  ich  oben  ausgeführt  habe,  werden 
nun  freilich  die  Wagnerenthusiasten  behaupten,  dass  allein 
durch  die  Förderung  ihres  „Meisters"  der  König  sich  einen 
bleibenden  Ehrenplatz  in  der  Geschichte  der  deutschen  Kunst 
erworben  habe.  Wie  ich  über  Richard  Wagner  und  seine 
Kunstrichtung  denke,  habe  ich  wiederholt  unumwunden  ausge- 
sprochen, verzichte  daher  an  dieser  Stelle  darauf,  mehrfach  Ge- 
sagtes zu  wiederholen.  In  meinen  Ueberzeugungen  über  diese 
Kunstweise  bin  ich  auch  dadurch  keinen  Augenblick  schwankend 
geworden,  dass  ich  die  Wagnergemeinde  stetig  wachsen  und 
immer  weitere  Kreise  stets  heftiger  nach  seiner  Kunst  ver- 
langen sehe.  Ich  habe  von  der  Echtheit  des  Kunstgefühls  bei 
der  grossen  Mehrheit  der  Zeitgenossen  eine  so  geringe  Meinung, 
ich  sehe  so  überwiegend  nur  ein  Jagen  nach  Neuem,  Niedage- 
wesenem, nach  Phänomenalem  und  Sensationellem,  wie  die  be- 
liebten Worte  lauten,  dass  mir  diese  Majorität  nicht  im  Mindesten 
imponirt.  Ausserdem  weiss  der  Kunsthistoriker,  dass  auch  die 
genialen  Meister  des  Barockstils,  ein  Bernini ,  Borromini  und  Ge- 
nossen nicht  minder  ihre  Zeit  zu  leidenschaftlicher  Bewunderung 
hinrissen  und   ein  Jahrhundert  lang  die  Kunst  beherrschten. 

Auch  Richard  Wagners  Genialitat  und  schöpferische  Kraft 
habe  ich  nie  geleugnet,  aber  gegenüber  der  blöden  Vergötte- 
rung fanatischer  Korybanten,  welche  die  ganze  frühere  Kunst 
in  Trümmer  schlagen  möchten,  um  für  die  ins  Riesige  aufge- 
bauschte Gestalt  ihres  „Meisters"  ein  ungeheuerliches  Postament 
zu  schaffen,  welche  in  ihm  den  Messias,  das  höchste  Heil  der 
Kunst,  in  seinem  Musikdrama  das  ersehnte  „Kunstwerk  der 
Zukunft"  ausposaunen,  gegenüber  all  diesen  Uebertreibungen 
muss  ich  immer  wieder  betonen,  dass  Wagner  trotz  seiner 
Genialitat,  trotz  wahrhaft  grosser  und  glänzender  Wirkungen  die 
Kunst  dennoch  nur  in  der  einseitigsten  Weise  weiter  entwickelt 
hat,  indem  er  fast  allen  Accent  auf  die  allerdings  bewunderns- 
würdigen orchestralen  Effecte  concentrirt,  die  vocale  Seite,  in 
der  die  eigentliche  Seele  der  Musik  pulsirt,  edlen  getragenen 
Gesang  und  polyphone  Stimmführung  grundsätzlich  mehr  und 
mehr  vernachlässigt.  Da  darf  denn  wohl  mit  Recht  gefragt 
werden,  ob  das,  was  seine  Enthusiasten  als  höchsten  Fortschritt 
anpreisen,  solche  Opfer,  namentlich  das  Verzichten  auf  das 
seelenvollste  Element  der  Musik,  aufwiegen. 
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Zum  Schluss  darf  ich  eine  Bemerkung- nicht  unterdrücken: 
welch  unheimliche  Streiflichter  auf  diese  Kunst  geworfen  werden, 
wenn  wir  erwägen,  dass  es  ein  phantastisch  überschwänglicher, 
im  Wahnsinn  untergegangener  König  war,  der  als  der  erste 
und  eigentlichste  Förderer  dieser  Kunst  zu  bezeichnen  ist,  und 
dass  Wagners  Musik  in  der  Maasslosigkeit  ihrer  Mittel,  mit 
welcher  sie  in  nie  erhörter  Weise  und  nie  erlebter  Anforderung 
an  Kraft  und  Zeit  der  Zuhörenden  wie  der  Ausführenden  sich 
zur  Geltung  bringt,  eine  verhängnissvolle  Verwandtschaft  mit 
der  sinnlosen  Prachtvergeudung  der  Schlösser  seines  könig- 
lichen Gönners  erkennen  lässt. 
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I. 

Wir  leben  in  der  Zeit  der  Majoritäten;  alle  Welt  möchte  sich 
mit  in  der  Majorität  befinden;  der  Einzelne  glaubt  nur 
dann  noch  Werth  und  Wirkung  zu  haben.  Und  doch  ist  die 
Wahrheit,  das  Echte,  Gute,  Schone  nie  im  Besitz  der  Massen, 
nur  Eigenthum  Einzelner  gewesen.  Was  jetzt  in  der  Kunst 
die  allgemein  herrschende  Strömung  ist,  trägt  so  recht  den 
Stempel  der  Massenherrschaft.  So  tief  eingewurzelt  ist  der 
Sinn  für  die  triviale  Alltäglichkeit  des  gewohnten  Daseins,  dass 
man  dies  auch  in  der  Kunst  am  liebsten  wiederfinden  möchte. 
Di«  gleiche  Richtung  herrscht  im  Theater,  in  der  Literatur,  in 
•  den  bildenden  Künsten.  Aber  Gottlob,  dass  es  immer  noch 
Einzelne  giebt,  die  nicht  mit  dem  grossen  Strome  schwimmen, 
und  im  Denken  wie  im  Schaffen  den  höchsten  Idealen  der 
Menschheit  getreulich  zugewendet  bleiben.  Es  wird  schon 
wieder  eine  Zeit  kommen,  wo  man,  der  unablässigen  Einkehr 
in's  Engste,  Kleinste,  Alltaglichste  überdrüssig,  wieder  zu  den 
verlassenen  Göttern  zurückkehrt,  um  sich  am  Grossen,  Ewigen, 
Idealen  zu  erheben. 

2. 

In  den  grossen  Zeiten  der  Kunst,  bis  in's  17.,  ja  in's  18.  Jahr- 
hundert hinein  ist  von  Realismus  im  heutigen  Sinn  nie  die  Rede 
gewesen.  Man  führe  dagegen  nicht  die  alten  Holländer  in's 
Feld.  Diese  geben  in  ihren  schlichtesten  Genrebildern  mehr 
als  die  gemeine  Thatsächlichkeit  des  Lebens.    Sie  schöpfen  aus 
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der  damaligen  Wirklichkeit  Scenen  von  vollendeter  künstlerischer 
Harmonie,  die  allein  schon  durch  den  Zauber  von  Farbe  und 
Ton  uns  stimmungsvoll  berühren.  Auf  diese  Stimmung  kommt 
es  den  alten  Meistern  allein  an,  nicht  auf  die  genaue  Wieder- 
gabe irgend  einer  Thatsache.  Selbst  die  derben  Volksscenen 
eines  Brouwer,  die  rohen  Prügeleien  und  Unfläthereien  erhalten 
durch  den  souveränen  Humor  der  Behandlung  Bürgerrecht  im 
Reiche  der  Kunst. 

3- 

Mit  der  blossen  Naturtreue  ist  in  der  Kunst  nur  wenig 
erreicht.  Sie  bildet  die  unerlässliche  Grundlage,  aber  nichts 
weiter.  Dass  man  in  unserer  Zeit  den  blossen  Naturalismus 
schon  als  etwas  selbständig  Werthvolles  betrachtet,  ist  ein 
Beweis  von  Unklarheit  über  das  Wesen  der  Kunst.  In  den 
alten  grossen  Epochen  war  das  Naturstudium  und  die  technische 
Ausbildung  bei  den  Kunstbeflissenen  schon  in  der  frühen  Jugend 
ausschliesslich  das  Ziel  des  Lerneifers,  wie  man  heutzutage  mit 
Recht  den  Musikstudirenden  die  Bewältigung  der  Technik  in 
frühester  Jugend  zur  Aufgabe  stellt.  So  waren  die  jungen 
Künstler,  sobald  ihr  Geist  selbständig  sich  regte,  die  Welt  des 
Gedankens  und  das  äussere  Leben  in  sich  aufzufassen,  völlig 
gerüstet,  in  durchgebildeten  Formen  dasjenige  auszuprägen,  was 
sie  bewegte.  Kommen  wir  erst  wieder  zu  dieser  Stufe,  dann 
wird  der  blosse  Naturalismus  seinen  flüchtigen  Reiz  verloren 
haben. 

4- 

Girons  Kolossalbild  „Die  Schwestern"  ist  eine  vorzügliche 
Illustration  der  Abwege,  auf  welche  die  moderne  realistische 
Kunst  geräth.  Eine  Scene,  die  nichts  ist  als  ein  beliebiger 
Ausschnitt  der  alltäglichsten  Wirklichkeit,  ist  zu  dem  Umfang 
eines  Monumentalwerkes  aufgebauscht.  In  gewissem  Sinn 
meisterlich  durchgeführt,  lässt  das  Bild  doch  jedes  höhere  Gesetz 
künstlerischer  Composition  vermissen.  Und  mit  allem  Aufwand 
hat  der  Künstler  nicht  einmal  zu  Wege  gebracht,  dass  wir  sein 
Bild  verstehen.  Dass  es  sich  dabei  um  zwei  sehr  ungleich 
geartete  Schwestern  handle,  errathen  wir  nur  aus  der  Unter- 
schrift. Die  bildende  Kunst  giebt  hier  wieder  einen  Beweis 
von  der  Verkennung  der  Grenzen,  indem  sie  eine  Scene,  die 
nur  ein  Romanschreiber  klar  zu  schildern  vermag,  zum  Gegen- 
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stand  wählt.  Als  Holzschnitt-Illustration  zu  einem  Roman  von 
Daudet  oder  Zola  ganz  am  Platze,  vermag  das  Bild  als  selb- 
ständiges Kunstwerk  sich  nicht  zu  behaupten. 

5- 

Wie  kommt's,  dass  die  modernen  Kunstwerke,  soweit  sie 
dem  nackten  Realismus  huldigen,  den  Beschauer  so  kalt  lassen, 
so  wenig  befriedigen,  Phantasie  und  Geist  nicht  zu  erquicken 
vermögen,  während  die  alten  Meisterwerke  uns  erheben  und 
die  Phantasie  mit  unsterblichen  Bildern  erfüllen  ?  Nicht  in  der 
blossen  technischen  Vollendung  beruht  dieser  Vorzug  der  alten 
Meister,  denn  manches  moderne  Werk  lässt  in  dieser  Hinsicht 
kaum  Etwas  zu  wünschen.  Es  ist  lediglich  der  echte  künstlerische 
Gehalt  in  jenen  Werken,  der  sie  den  meisten  heutigen  überlegen 
erscheinen  lässt.  Die  alte  Kunst  strebt  darnach,  das  Reale  zu 
idealisiren  und  das  Ideale  zu  realisiren,  während  die  heutige 
realistische  nichts  ist  als  eine  Sclavin  alltäglichster  Wirklichkeit. 

6. 

Im  gesammten  modernen  Culturleben  reisst  immer  mehr 
eine  Strömung  ein,  die  allem  Idealen  abhold,  nur  in  materiellem 
Genuss  und  Gewinn  ihre  Befriedigung  sucht.  Finden  werden 
wir  aber  solche  Befriedigung  nie,  denn  diese  quillt  nur  aus  den 
tiefsten  Gründen  der  Seele,  in  welchen  es  noch  Glauben  an 
das  Hohe,  Reine,  Schöne  giebt.  Am  wüthendsten  erheben  sich 
von  allen  Seiten  die  Angriffe  auf  die  antike  Bildung  in  Kunst 
und  Literatur,  die  bis  jetzt  noch  der  feste  Ankergrund  einer 
humanen  Anschauung  und  Gesittung  war.  Nur  fröhlich  weiter 
auf  diesem  Wege!  Er  wird  unsere  Cultur  in  Kunst  und 
Leben  bald  in  einen  Abgrund  von  Trivialität  und  Gemeinheit 
hinabreissen. 

7- 

Der  Heisshunger  nach  dem  Thatsächlichen  ist  es,  der  unsere 
Zeit  beherrscht.  Wir  möchten  gern  Alles  wissen,  Alles 
erforschen,  und  daher  die  mächtige  Blüthe  der  Naturwissen- 
schaften und  der  Geschichtsforschung.  Was  diese  uns  bieten, 
möchten  wir  nun  auch  in  den  Kunstwerken  wiederfinden.  So 
kommt  es,  dass  die  Kunst  darauf  ausgeht,  naturwissenschaftlich 
belehren,  Geschichte  dociren,  Socialprobleme  lösen  zu  wollen. 
In  dieser  Verirrung  kam  es  vor,  dass  z.  B.  die  Kritik  bei 
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Lindaus  Lustspiel  „Verschämte  Arbeit"  dem  Dichter  vorwarf, 
dass  sein  Werk  das  sociale  Problem,  das  er  sich  zum  Vorwurf 
genommen,  nicht  gelöst  habe.  Kann  man  Widersinnigeres 
verlangen?  Die  Kunst  vergisst,  indem  sie  mit  der  Wissenschaft 
wetteifert,  ihren  eigentlichen  Beruf,  die  Menschen  zu  erfreuen, 
sie  aus  dem  Drang  und  der  Xoth  des  Endlichen  zum  Unend- 
lichen zu  erheben.  Darum  lassen  die  meisten  modernen  Werke 
uns  so  kalt  und  unbefriedigt. 

8. 

Es  gehört  zu  den  traurigsten  Zeichen  der  Zeit,  dass  unsere 
Kunst  —  und  das  gilt  von  der  Poesie  wie  von  der  Malerei 
vornehmlich  —  immer  mehr  darauf  ausgeht,  das  physisch  und 
moralisch  Hässliche  zum  Gegenstand  der  Schilderung  zu  machen. 
Statt  uns  aus  dem  Staub  und  Druck  des  Lebens  zu  erheben, 
stösst  sie  uns  mit  Vorliebe  in  den  tiefsten  Schmutz  hinein. 
Gewiss  hat  auch  das  Hässliche  seine  Stelle  im  Reiche  der 
Kunst,  aber  nur  als  untergeordnetes  Moment,  als  Folie  für  das 
Edle,  Schöne.  Die  verkrüppelten  Bettler  in  Rafaels  Carton  der 
Apostelgeschichte,  die  Pestkranken  in  des  alten  Holbein  heiliger 
Elisabeth  sind  völlig  berechtigt,  ja  nothwendig.  Aber  heutzu- 
tage liebt  die  Kunst,  das  Abschreckende,  Gemeine  an  sich  zu 
schildern,  mit  Behagen  dabei  zu  verweilen.  Bastien  Lepage's 
Bettler  und  so  viele  auch  von  deutschen  Künstlern  ausgeführte 
Darstellungen  der  Gemeinheit  und  Rohheit  lassen  in  uns  das- 
selbe niederdrückende  Gefühl  zurück  wie  Zolas  Romane,  oder 
wie  Dostojewskys  Raskolnikow.  Hier  vergisst  die  Kunst 
völlig  ihre  eigentliche  Aufgabe,  und  selbst  wenn  sie  uns  in  der 
besten  Absicht  das  sociale  Leben  schildert,  wie  es  schon  vor 
Zeiten  die  Wilddiebe  von  Carl  Hübner  gethan,  so  greift  sie  in 
ein  fremdes  Gebiet  und  versucht  Socialpolitik  zu  treiben.  Alles 
dies  sind  nichts  als  Verirrungen,  bei  denen  der  oft  grosse  Auf- 
wand von  Talent  uns  ein  Bedauern  abnöthigt.  Die  Franzosen. 
Italiener  und  Spanier,  sodann  besonders  die  Slaven  verfolgen 
mit  Vorliebe  diese  Bahn.  Aber  die  deutsche  Kunst  sollte  sich 
frei  davon  halten.  Lassen  wir  den  romanischen  und  slavischen 
Völkern  diesen  Pessimismus:  der  Deutsche  sollte  nicht  aufhören, 
an  das  Gute  und  Schöne  zu  glauben.    Nur  der  Optimismus  ist 
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schöpferisch;  der  Pessimismus  ist  nur  zerstörend:  Kunstwerke 
von  ewigem  Gehalt  zu  schaffen,  ist  er  nicht  im  Stande. 

9- 

Wohin  man  blickt  in  unserer  Zeit,  nichts  als  Uebertreibung, 
überall  tritt  der  Materialismus  hervor,  der  das  Geistige  im 
Aeusserlichen,  Materiellen  erstickt.  Welche  Ueberladung  in 
unserer  Architektur  und  unserer  Musik!  Wagner,  der  die  Zeit 
trefflich  zu  berechnen  wusste,  ist  der  eigentliche  Ausdruck  dieses 
sinnlich  Uebertriebenen.  Seine  Werke  sprechen  nicht,  wie  du? 
der  früheren  grossen  Tonsetzer,  zur  Seele,  sondern  zu  den 
Sinnen.  Sie  vermögen  nicht  zu  erheben,  nur  übermässig  zu 
reizen  und  schliesslich  die  Sinne  abzustumpfen.  Welcher 
Apparat,  welche  Häufung  der  Mittel!  Stets  aber  hat  die  wahre 
Kunst  darin  bestanden,  mit  bescheidenen  Mitteln  Grosses  zu 
schaffen,  nicht  mit  unbescheidener  Uebertreibung  Wirkungen 
zu  erzielen,  an  denen  die  echte  Kunst  keinen  Theil  mehr  hat. 
Wagner  echauffirt,  aber  er  erwärmt  nicht.  Unsere  Seele,  unser 
bestes  Theil,  geht  unbefriedigt  von  ihm. 

10. 

Zu  den  materialistischen  Uebertreibungen  unserer  Zeit 
gehört  vor  Allem  auch  der  Unfug  mit  Blumenbouquets.  Was 
kann  zarter  sein,  als  ein  fein  gestimmter  Strauss  von  Rosen, 
diesen  durch  Mannichfaltigkeit  in  Form  und  Farbe,  ja  selbst  im 
Duft  so  unvergleichlichen  Kindern  Floras.  Und  nun  sehe  man, 
was  die  rohe  Uebertreibung  unserer  Zeit  aus  diesem  anmuthigen 
Gebilde  gemacht  hat!  Am  meisten  gewahrt  man  diesen  Miss- 
brauch in  Curorten  wie  Karlsbad,  Marienbad,  Franzensbad,  wo 
die  Rosenzucht  zur  höchsten  Stufe  gediehen  ist.  Man  bindet 
verschwenderisch  Blumen  derselben  Gattung  in  compacte  Massen 
zusammen,  dass  die  Form  der  einzelnen  Blume  mit  ihrer  zarten 
Anmuth  völlig  vernichtet  wird,  und  indem  man  sie  zu  kolossalen 
radförmigen  Ungethümen  zusammenpackt ,  oder  sie  in  die 
geschmacklosesten  Formen  zwängt,  wie  Lyren,  Körbe  u.  s.  w., 
fröhnt  man  nur  dem  Begriff  der  plumpen  Massenhaftigkeit  und 
erzeugt  Missbildungen,  die  eher  für  Kühe  als  für  Damen 
bestimmt  scheinen.  U eberall  amerikanisirt  sich  unser  Leben 
immer  mehr:  wie  soll  der  rohe  Materialismus  nicht  auch  in  der 
Kunst  seine  Verwüstungen  anrichten? 
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Nichts  thörichter,  als  die  Kunst  einer  Zeit  zu  verdammen, 
sie  zu  tadeln  wegen  dessen,  was  sie  leistet  und  nicht  leistet. 
Geht  es  ja  auch  manchen  Historikern  so,  dass  sie  noch  jetzt 
über  Menschen,  welche  vor  Jahrtausenden  gelebt,  den  Schul- 
meisterbakel schwingen.  Das  ist  nicht  Sache  echter  Geschichts- 
schreibung. Wir  sollen  jede  Zeit  zu  verstehen  suchen,  sollen 
Alles,  was  sie  hervorgebracht,  als  nothwendigen  Ausfluss  der 
in  ihr  treibenden  Kräfte  zu  bezeichnen  streben.  So  auch  die 
Kunst.  Sie  ist  stets  das  treueste  Spiegelbild  der  Zeit,  ihrer 
Anschauungen,  Gedanken,  inneren  und  äusseren  Verhältnisse. 
Doch  soll  uns  das  nicht  gleichgültig  machen  gegen  den  ethischen 
Gehalt  der  Kunstwerke.  Von  einer  sixtinischen  Madonna 
Rafaels  bis  zu  einer  Bauernprügelei  Brouwers,  welch'  ungeheurer 
Abstand !  Und  doch  rindet  Beides  als  echter  Ausfluss  der  ent- 
sprechenden Volker  und  Zeiten  in  ihrer  diametralen  Verschieden- 
heit Aufnahme  in  denselben  der  Kunst  geweihten  Räumen. 
Jeder  von  jenen  beiden  Meistern  konnte  nicht  anders,  er  musste 
eben  Solches  schaffen.  Wer  möchte  Beides  auf  dieselbe  Stufe 
stellen!    Aber  wer  möchte  überhaupt  vergleichen! 

12. 

Wir  werfen  zu  viel  mit  Schlagworten  um  uns,  ohne  uns 
um  die  Bedeutung  derselben  zu  kümmern.  Realismus, 
Naturalismus,  Idealismus  sind  solche  Worte,  bei  denen  die 
Meisten  sich  keine  klare  Vorstellung  machen.  Wo  echte  Kunst 
ist,  da  sind  jene  Elemente  sämmtlich  vertreten,  nur  freilich  in 
sehr  verschiedener»  Mischung.  Welche  Grösse  der  Formen, 
welche  Macht  der  Erscheinung  herrscht  in  den  Bildwerken  der 
Parthenongiebel!  Hier  hat  man  das  Höchste,  was  idealer  Stil 
geschaffen.  Und  doch  welch  tiefes  Xaturgefühl  im  Studium  des 
Nackten,  welch  feiner  Naturalismus  in  den  Gewändern!  Glaubt 
man  nicht,  den  Stoff  selbst  zu  spüren  und  die  unendlichen 
Feinheiten  im  Gefalt  des  zarten  Leinenstoffes  wie  in  Wirk- 
lichkeit zu  sehen!  Und  dann  wieder  bei  den  beiden  van  Eyck, 
welch  tief  und  scharf  eindringender  Realismus !  Welche  Freude 
an  den  Erscheinungen  der  Wirklichkeit,  die  mit  all  ihrem 
reichen  Farbenzauber  bis  in  die  kleinsten  Hinzelzüge  sich  uns 
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darstellt!  Und  doch  welche  Erhabenheit  der  Auffassung,  welch 
mystischer  Tiefsinn  in  dem  grossen  Altar  von  Gent. 

Auch  hier  also  dient  der  schärfste  Naturalismus,  der 
genaueste  Realismus  einer  grossen  Idee !  Wie  Recht  hat  Goethe : 

„Wie  aber  kann  sich  Hans  van  Kyck 
Mit  Fliidias  nur  messen? 
Ihr  müsst,  so  lehr  ich,  nllso^lcich 
Einen  um  den  Andern  vergessen." 

Gewiss,  wir  leben  in  einem  naturwissenschaftlichen,  nicht 
in  einem  künstlerischen  Zeitalter.  Aber  die  Ueberhebung  der 
Naturwissenschaft  nimmt  doch  zuweilen  seltsame  Formen  an. 
Wie  wunderlich  jene  Rede  von  Dubois-Reymond,  in  welcher 
die  Pflege  der  Naturwissenschaft  naiv  als  das  einzige  Kriterium 
culturgeschichtlicher  Entwickelung  verkündet  wird !  Das  ganze 
Mittelalter,  selbst  die  Zeiten  der  Griechen  und  Römer  müssen 
sich  gefallen  lassen,  mit  Geringschätzung  behandelt  zu  werden 
weil  sie  „keine  Naturwissenschaft"  gehabt!  Abgesehen  davon, 
dass  die  Griechen  wahrlich  Bedeutendes  für  die  Erforschung 
der  Natur  geleistet  haben:  wie  arm  und  einseitig  ist  eine 
Betrachtungsweise,  die  eine  ganze  grosse  Seite  menschlichen 
Schaffens,  die  schöpferische  Thätigkeit  der  Phantasie,  die  un- 
ermesslich  reiche  Welt  der  Dichtung  und  der  bildenden  Künste 
als  unerheblich  für  die  Cultur  hinstellt.  Wenn  der  geistreiche 
Naturforscher  glaubt,  im  Genuss  der  modernen  Errungenschaften 
die  Griechen  wegen  ihrer  kümmerlichen  „Schmauchlämpchen" 
verspotten  zu  dürfen,  genügt  nicht  die  herrliche  Welt  höchster 
Schöpfungen,  welche  sie  uns  in  Literatur  und  bildenden  Künsten 
hinterlassen  haben,  sie  als  Leitsterne  höchster  Cultur  für  alle 
Zeiten  hinzustellen?  Und  ferner  meint  Dubois:  wenn  die  Römer 
im  Stande  gewesen  wären,  das  Pulver  zu  erfinden,  so  wären 
sie  niemals  von  den  Germanen  besiegt  worden!  Kann  man 
oberflächlicher  die  Geschichte  der  Menschheit  beurtheilen? 
Hatten  nicht  die  Römer  die  besten  Waffen  ihrer  Zeit,  das 
mächtigste  Kriegsheer,  die  erprobteste  Strategie  und  Taktik  — 
und  doch  mussten  sie  dem  Ansturm  der  Barbaren  erliegen. 
Und  warum?  Nicht  weil  sie  vergassen  oder  nicht  im  Stande 
waren,  das  Pulver  zu  erfinden,  sondern  weil  ihr  Staatswesen 
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zerrüttet  war  durch  die  Auflockerung  des  Grundes,  auf  welchem 
ihre  Herrschaft  aufgebaut  war,  weil  Rom  entartet,  die  Provinzen 
ausgebeutet,  die  ganze  Menschheit  durch  Skepsis  und  Aber- 
glauben zerrissen,  durch  Ueberfeinerung  der  Cultur  entnervt 
war,  so  dass  die  alten  Grundlagen  der  Macht  wankten.  Und 
weil  andererseits  die  Germanen,  roh  und  culturlos  wie  sie 
waren,  ein  neues  unverbrauchtes  Volksthum,  eine  ungebrochene 
Naturkraft  in  die  Wagschale  warfen.  Dies  waren  die  letzten 
Gründe  der  weltgeschichtlichen  Katastrophe,  die  über  das 
römische  Reich  hereinbrach;  nicht  der  Mangel  an  Naturwissen- 
schaft und  die  Unfähigkeit,  das  Pulver  zu  erfinden. 

Aber  auch  gegen  das  Mittelalter  macht  sich  diese  An- 
schauung einer  schneidenden  Ungerechtigkeit  schuldig.  Man 
sollte  doch  endlich  aufhören,  jene  Zeit  als  tiefste  Nacht  der 
Menschheit  zu  bezeichnen.  Gewiss  fehlte  ihr  die  Leuchte  der 
freien  Wissenschaft;  aber  eine  Reihe  begeisterter  Forscher 
hat  dennoch  auch  damals  schon  freie  Anschauungen  angestrebt : 
vor  Allem  war  es  aber  eine  Epoche,  die  in  Kunst  und  Poesie 
Wunderbares  geschaffen.  Die  Dome  des  romanischen  und 
gothischen  Stils  mit  ihrer  herrlichen,  harmonischen  künstlerischen 
Gestaltung,  mit  ihrem  Schmuck  von  Statuen,  Wandgemälden, 
Glasmalereien,  Paramenten  aller  Art,  die  Namen  eines  Cimabue. 
Giotto,  Orcagna,  eines  Wolfram  von  Eschenbach,  Gottfried  von 
Strassburg,  eines  Dante,  gelten  sie  denn  Nichts  für  die  Cultur 
der  Menschheit? 

»4- 

Man  darf  nie  vergessen,  dass  die  heutige  Kunst  gegen  die 
der  grossen  Epochen  vom  13.  bis  zum  1 6.  Jahrhundert  in  einer 
sehr  ungünstigen  Lage  sich  befindet.  In  jener  Zeit  war  die 
Kunst  tiefstes  Lebensbedürfniss,  und  vor  Allem  war  sie  der 
unmittelbarste  Ausdruck  der  allgemeinen  religiösen  Ueberzeu- 
gungen.  Unerschöpflich  waren  die  Aufgaben,  die  sich  ihr  stets 
von  Neuem  boten;  das  kirchliche  Leben  verlangte  zu  seiner 
Befriedigung  gottesdienstliche  Bauten  der  mannigfachsten  Art 
und  den  unermesslich  reichen  Schmuck,  den  dieselben  erheischten. 
Der  Künstler  brauchte  nie  in's  Blaue  hinein  zu  componiren:  er 
erfüllte  die  Aufgabe,  die  ihm  gestellt  wurde,  und  in  der  immer 
von  Neuem  mit  selbständigem  Geist  und  Gefühl  versuchten 
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Bewältigung  derselben  ergab  sich  jene  Summe  von  Meister- 
werken, in  welchen  die  Entwickelung  der  Jahrhunderte  sich 
spiegelt.  Welch  eine  Stufenreihe  von  den  Madonnen  Cimabue's 
bis  zu  denen  Rafaels!  Die  heutige  Kunst,  von  den  religiösen 
Ueberzeugungen  losgelöst,  dem  allgemeinen  Bedürfniss  ent- 
fremdet, tappt  unruhig  umher,  um  durch  stets  neue  Stoffe  das 
Interesse  eines  Publikums,  dem  die  Kunst  nicht  sowohl  Be- 
dürfniss als  vielmehr  müssiges  Spiel  und  blosse  Ergötzung  ist, 
zu  reizen.  Daher  das  Unruhige,  Hastige,  Suchende,  daher  so 
wenig  Ueberzeugung  und  Stimmung  in  der  Mehrzahl  der 
heutigen  Werke.  Aber  wer  möchte  dafür  die  Künstler  ver- 
antwortlich machen? 

15. 

Da  das  religiöse  Gebiet  für  die  heutige  Kunst  so  gut  wie 
abgethan  ist,  weil  sie  hier  nirgends  auf  eine  allgemeine  Theil- 
nahme  in  allen  Schichten  des  Lebens  rechnen  darf,  so  hat  man 
eine  Zeit  lang  geglaubt,  diesen  Mangel  an  grossen  Aufgaben 
durch  das  Geschichtsbild  ersetzen  zu  können.  Ks  ist  belehrend 
zu  verfolgen,  welche  Rolle  das  Geschichtsbild  in  der  Ent- 
wickelung der  Kunst  gespielt  hat.  An  der  Schwelle  der 
neueren  Zeit  stehen  die  berühmten  Schlachtcartons  Lionardos  und 
Michelangelos,  deren  Untergang  uns  aber  ein  volles  Urtheil 
über  diese  Schöpfungen  verwehrt.  Zur  vollen  Höhe  steigt  das 
Geschichtsbild  in  Rafaels  vaticanischen  Eresken  empor.  Scenen 
wie  der  Brand  im  Borgo,  der  Attila,  der  Heliodor,  der  Ueberfall 
bei  Ostia  zeigen  die  ganze  Grösse  des  Meisters,  der  in  der  histo- 
rischen Darstellung  die  packenden  dramatischen  Momente  auf 
der  Höhe  zu  erfassen  weiss.  Das  Vollendetste  giebt  er  dann 
in  der  Constantinsschlacht,  einer  historischen  Composition  des 
grössten  Stiles,  wie  sie  die  Entwickelung  der  Kunst  schwerlich 
zum  zweiten  Male  sehen  wird.  In  allen  diesen  Werken  spielen 
aber  die  himmlischen  Mächte  mit  in's  irdische  Leben  hinein;  ihr 
Walten,  ihr  Eingreifen  wird  geschildert  und  bietet  dem  Künstler, 
Veranlassung,  seine  Darstellungen  in  das  Reich  des  Idealen 
hinaufzuheben,  das  Walten  des  Göttlichen  in  den  Menschen- 
schicksalen zu  schildern. 

Im  Norden  ist  es  allein  Holbein :  der  in  seinen  Rathhaus- 
bildern den  Zug  des  grossen  Historikers  erkennen  lässt  und 


Digitized  by  Google 


55= 


ebenso  geschichtlich  bedeutsam  wie  dramatisch  ergreifend  den 
historischen  Stoff  zu  gestalten  weiss.  Unter  allen  gleichzeitigen 
Meistern  des  Nordens  ist  er  der  freiste,  kühnste,  der  auch  in 
profanen  Darstellungen,  wie  seine  Kampfscenen  beweisen,  histo- 
rischen Blick  bewährt. 

Ueber  ein  Jahrhundert  geht  dahin,  ohne  weitere  Versuche 
im  Geschichtsbild.  Erst  Rubens  fasst  es  von  Neuem  auf,  an 
Freiheit  und  Grösse  des  Sinnes  einem  Holbein  ebenbürtig,  an 
breiter  Fülle  und  markiger  Sicherheit  der  Ausführung  der  glück- 
liche Erbe  einer  grossen  Vergangenheit.  In  seiner  Amazonen- 
schlacht giebt  er  ein  Bild  grossen  historischen  Stils,  in  sprühen- 
der Fülle  dramatischen  Lebens,  gewaltiger  Kraft  coloristischer 
Wirkung.  Dagegen  greift  der  grosse  Meister  mit  dem  sicheren 
Instinct  des  Genius  zu  allegorischem  Beiwerk  in  dem  glänzenden 
Cyklus  aus  dem  Leben  Heinrichs  IV.  Und  wie  richtig  ist  auch 
hier  sein  Tact!  Was  würden  diese  Ceremonienbilder  geworden 
sein,  wenn  er  nicht  den  ganzen  Olymp  mit  seinen  blühenden 
Gestalten  hineingezogen  hätte!  Erst  durch  dieses  Mittel  ge- 
winnen seine  Darstellungen  den  vollen  künstlerischen  Zauber, 
den  höchsten  Effect  der  Palette,  den  freien  Schwung  poetischen 
Lebens. 

Merkwürdig,  das»  man  dort,  wo  man  am  ersten  eine  grosse 
historische  Malerei  erwarten  sollte,  in  Holland,  keine  Spur  da- 
von findet.  Dies  thatkräftige  niederländische  Volk,  das  eben 
seine  politische  und  religiöse  Freiheit  gegen  die  erste  Welt- 
macht jener  Zeit  erkämpft  hatte,  es  sollte,  so  denkt  man,  aus 
seinem  grossen  Befreiungskriege  reichen  Stoff  für  eine  Ge- 
schichtsmalerei geschöpft  haben.  Nichts  von  alledem.  Höch- 
stens in  den  Schützen-  und  Regentenbilder  lässt  sich  ein  Abglanz 
jener  grossen  Zeit  erkennen,  da  uns  die  tapferen  Vertheidiger 
des  Landes  in  ernster  Berathung,  beim  fröhlichen  Mahle,  oder 
beim  Auszug  zum  Schiessen  vorgeführt  werden.  Aber  selbst 
zu  einem  Versuche  historischer  Schilderungen  nimmt  die 
holländische  Kunst  keinen  Anlauf. 

Dagegen  haben  die  Kämpfe  in  den  südlichen  Niederlanden 
zu  einem  Geschichtsbilde  Anlass  gegeben,  welches  zum  Mäch- 
tigsten seiner  Art  gehört:  aber  es  ist  ein  Sieg  Spaniens  über 
die  Niederlande  geschildert:  die  Uebergabe  von  Breda,  jenes 
berühmte  Meisterwerk    von  Velazquez.      Hier    ist   mit  Be- 


Digitized  by  Google 


553 


seitigung  aller  idealistischen  Anklänge  in  streng  realistischem 
Sinne,  aber  in  einer  unvergleichlichen  Grösse  der  Anschauung 
ein  Wunderwerk  historischer  Malerei  geschaffen.  Wie  treffend 
ist  die  Charakteristik  der  beiden  Nationalitäten,  die  hier  ein- 
ander gegenüber  stehen,  die  besiegten  Niederländer  in  ihrer 
ganzen  bürgerlichen  Tüchtigkeit  und  die  siegreichen  Spanier  in 
dem  chevaleresken  Zuge  der  Erscheinung.  Wie  fein  ist  das 
ritterliche  Wesen  des  siegreichen  Feldherrn  geschildert,  der 
seinem  überwundenen  Gegner  den  Act  der  Unterwerfung  durch 
seine  Courtoisie  minder  empfindlich  zu  machen  sucht.  Und  wie  ist 
die  spanische  Uebermacht  durch  jenen  Wald  von  Lanzen  ver- 
anschaulicht, der  hinter  dem  siegreichen  Feldhern  aufragt  und 
dem  Bilde  den  Namen  „las  Lanzas"  gegeben  hat.  Von  der  colori- 
stischen  Macht,  von  der  Harmonie  des  Tons,  welche  dieser 
grossartigen  Composition  den  Stempel  höchster  künstlerischer 
Vollendung  aufprägt,  zu  schweigen!  Keine  Frage,  dass  hier 
das  höchste  Muster  eines  schlicht  realistisch  aufgefassten  Ge- 
schichtsbildes gegeben  ist. 

In  neuerer  Zeit  war  es  die  Napoleonische  Aera,  welche 
zuerst  dem  Historienbild  wieder  zu  grosser  Bedeutung  verhalf. 
In  den  Werken  von  Gros  hat  jene  Epoche  einen  bedeutsamen  Aus- 
druck gewonnen.  Man  sieht  deutlich,  wie  die  Geschichtsmalerei 
den  grossen  politischen  Ereignissen  auf  dem  Fusse  folgt. 

Dann  war  es  die  Zeit  nach  der  Julirevolution,  welche 
wieder  eine  starke  Strömung  zum  Geschichtsbilde  zur  Folge 
hatte.  Den  ersten  Anstoss  zu  einer  künstlerisch  vertieften  Auf- 
fassung der  Geschichte  hatte  Walter  Scott  durch  seine  Romane 
gegeben,  die  immer  noch  in  dieser  Gattung  als  unerreichte 
Muster  harmonischen  Ineinandergreifens  des  Persönlichen  und 
des  Historischen,  der  Einzelgestalt  und  des  grossen  geschicht- 
lichen Hintergrundes  dastehen.  In  der  Malerei  waren  es  dann 
die  Schöpfungen  von  Paul  Delaroche,  in  welchen  Schärfe  in- 
dividueller Auffassung,  erschöpfende  Tiefe  der  Seelenschilderung 
und  Kraft  historischer  Anschauung  zu  ergreifender  Macht  sich 
verbinden. 

In  Deutschland  haben  wir  vor  Allem  die  mächtigen  Compo- 
sitionen  Rethels  aus  dem  Leben  Karls  des  Grossen,  aus  dem 
Hannibalzuge  u.  A.,  in  welchen  der  historische  Sinn  zu  mar- 
kiger Charakteristik  sich  erhebt.    Daneben  steht  Lessing  hoch- 
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bedeutend  da  durch  den  Ernst,  mit  dem  er  die  Geisteshelden 
unserer  Reformation  in  einer  Reihe  von  Bildern  verherrlicht,  bei 
welchen  freilich  der  treffliche  Meister  nicht  ganz  eine  gewisse 
Modellgebundenheit  und  überhaupt  die  Einwirkung  seiner  Uni- 
gebung  zu  überwinden  vermag.  Eine  der  vollkommensten 
Leistungen  im  Geschichtsbild  ist  dann  der  Uebergang  Washingtons 
über  den  Delaware  von  Leutze,  in  welchem  gewaltigen  Werke 
die  ganze  Spannung  vor  einer  entscheidenden  Katastrophe  in 
schlichter,  alles  Theatralische  abweisender  Grösse  ausge- 
drückt ist. 

In  Belgien  hatten  inzwischen  die  siegreichen  Kämpfe  um 
die  Unabhängigkeit  des  Landes  eine  Begeisterung  erzeugt,  aus 
welcher  die  beiden  berühmten  Meisterwerke  Gallaits  und 
de  Biefves  mit  überraschendem  Glanz  hervorgingen,  die  auf  die 
deutsche  Malerei  einen  Einfluss  gewannen,  den  man  epoche- 
machend nennen  rauss.  Aber  nirgends  ist  jene  grosse  Be- 
geisterung so  im  Sande  verlaufen  wie  gerade  in  der  belgischen 
Kunst,  die  nach  jenem  ersten  Doppelwurf  nichts  Gleichartiges 
von  ähnlichem  Werth  hervorgebracht  hat. 

Einen  anderen  Weg  schlug  einer  der  geistreichsten  und 
gedankenvollsten  Meister,  Wilhelm  Kaulbach  ein,  indem  er  bei 
seinen  weltgeschichtlichen  Wandbildern  im  neuen  Museum  zu 
Berlin  ganze  Epochen  in  ihren  entscheidenden  Katastrophen, 
in  den  weltgeschichtlichen  Höhepunkten  zu  schildern  unternahm. 
Hier  griff  er  auf  das  grosse  Beispiel  Rafaels  zurück  und  Hess 
zugleich  die  überweltlichen  Gestalten  eine  Parallelhandlung 
auf  der  himmlischen  Bühne  vollführen,  um  Menschliches  im 
Reflex  des  Göttlichen  darzustellen.  Aber  so  genial  dieser 
Wurf  in  der  Hunnenschlacht  und  selbst  noch  im  Thurmbau  zu 
Babel  sich  zeigt,  in  den  übrigen  Bildern,  der  Blüthe  Griechen- 
lands, besonders  aber  den  Kreuzfahrern  und  der  Zerstörung 
Jerusalems  gewann  ein  äusserliches  theatralisches,  ja  sogar  opern- 
haftes  Wesen  überhand,  und  durch  das  Einmischen  einer  Fülle 
geistreicher  Episoden  ward  dem  subjectiven  Elemente  ein  zu 
starker  Antheil  gestattet  und  die  einheitliche  Gesammtwirkung 
zerstört. 

In  jüngster  Zeit  hat  die  deutsche  Kunst  überwiegend  den 
streng  realistischen  Weg  geschichtlicher  Darstellung  einge- 
schlagen, und  es  hat  nicht  an  einzelnen  Anlässen  gefehlt,  bei 


Digitized  by  Google 


555 


welchen  diese  Richtung  zu  grossen  monumentalen  Erfolgen  ge- 
kommen ist.  Menzels  Krönungsbild,  A.  von  Werners  Schilderung 
der  Kaiserproclamation  in  Versailles  und  desselben  grosses  Ge- 
mälde des  Berliner  Congresses  (obwohl  in  diesem  leider  der 
fuhrende  und  leitende  Meister  der  europäischen  Politik,  unser 
unvergleichlicher  „eiserner4*  Kanzler,  nicht  so  voll  gelungen  er- 
scheint) sind  hier  mit  Auszeichnung  zu  nennen.  Namentlich 
aber  herrscht  in  Menzels  Bildern  aus  dem  Leben  Friedrichs 
des  Grossen  und  in  seinen  wundervollen  Illustrationen  zu  Kuglers 
Geschichte  des  grossen  Königs  eine  so  tiefe,  von  historischem  Geist 
gesättigte  Anschauung,  solche  schlichte  Macht  der  Wirklichkeit, 
solch  einschneidende  Feinheit  der  Charakteristik  und  der 
Seelenschilderung,  dass  hier  Schöpfungen  von  höchster  Gültig- 
keit vorliegen.  Es  gehörte  die  ganze  Schärfe,  der  volle  Tief- 
blick eines  solchen  Meisters  und  die  unvergleichliche  Kenntniss 
jener  Zeit  in  ihrem  gesammten  Geistesleben  und  ihrer  äusseren 
Erscheinung  dazu,  um  solche  Werke  hervorzubringen.  Hätte 
sich  ihm  in  seinen  kräftigen  Mannesjahren  die  entsprechende 
Gelegenheit  geboten,  er  würde  uns  noch  ganz  andere  wahrhaft 
monumentale  Geschichtsdarstellungen  geschaffen  haben. 

Dieser  kurze  Ueberblick,  der  nicht  erschöpfend  sein,  sondern 
nur  einige  Spitzen  streifen  will,  wird  genugsam  beweisen,  wie 
selten  eine  wahrhaft  bedeutende  geschichtliche  Darstellung  in  der 
Kunst  ist.  Wo  der  Dramatiker  die  ganze  Breite  und  Tiefe 
scenischer  Handlung  zur  Verfügung  hat,  um  uns  die  handelnden 
Personen  in  einer  grossen  geschichtlichen  Composition  zu  expo- 
niren,  da  muss  der  Maler  Alles  in  einen  Moment  zusammenfassen. 
Man  begreift  daraus,  dass  es  nur  selten  gelingt,  solche  Momente 
herauszugreifen,  die  für  die  bildende  Kunst  die  erforderliche 
Voraussetzung  einfacher  Klarheit  und  Anschaulichkeit  haben. 
Welche  umfassenden  Studien  ausserdem  der  Künstler  machen 
muss,  um  sich  in  das  gesammte  Leben  einer  früheren  Epoche 
einzutauchen,  so  dass  sie  ihm  wie  eine  wirklich  angeschaute 
vor  Augen  steht  —  und  nur  dann  vermag  er  sie  uns  glaubhaft 
vorzuführen  —  das  liegt  auf  der  Hand.  Endlich  bedarf  es 
grosser  öffentlicher  Aufträge,  um  den  Künstlern  die  Möglich- 
keit zu  einer  solchen  Zusammenfassung  ihrer  Kraft  zu  bieten. 
Trotz  alledem  ist  und  bleibt  das  Historienbild  bei  allen  Mühen, 
bei  aller  Schwierigkeit  und  Sprödigkeit  des  Stoffes,  eine  der 
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wichtigsten  Aufgaben  für  die  lebende  Kunst.  Wie  einst  die 
religiöse  Malerei  dem  ganzen  Volke  zur  Belehrung  und  Er- 
bauung schuf,  so  hat  jetzt  die  grosse  geschichtliche  Malerei 
die  Aufgabe,  in  der  Schilderung  der  Helden  des  Geistes  und 
des  Schwertes  Gestalten  zu  schaffen,  welchen  die  Sympathie 
der  vorwärts  strebenden  Menschheit  in  voller  Begeisterung 
entgegenschlägt. 

16. 

Eins  scheint  die  Mehrzahl  der  heutigen  Künstler  gar  zu 
sehr  zu  vergessen :  dass  das  Schöne  nur  um  des  Schönen  willen 
höchster  Inhalt  der  Kunst.  Gar  zu  oft  soll  nur  Thatsächliches 
überliefert,  Historisches  geschildert,  Wissenschaftliches  deducirt 
werden.  Gewiss  kann  die  Kunst  auch  aus  der  Geschichte 
manch  herrlichen  begeisternden  Stoff  gewinnen,  aber  ihr 
eigentliches  Reich  ist  und  bleibt  das  Schöne,  ihre  höchste  Auf- 
gabe die  Anschauungen  vom  Ewigen  zu  verkörpern,  die  Ideale 
der  Menschheit  zu  unvergänglichen  Gebilden  zu  verklären. 
Das  ist's,  was  die  Kunst  eines  Phidias,  Skopas,  Praxiteles,  die 
Kunst  eines  Lionardo,  Michelangelo,  Rafael  und  aller  ihrer 
Zeitgenossen  so  unsterblich  macht,  was  ihre  Schöpfungen  zu 
unvergänglichen  Besitzthümern  der  Menschheit  stempelt,  in 
denen  das  entzückte  Auge  einen  Abglanz  himmlischer  Schönheit 
empfangt. 

»7- 

Die  künstlerische  oder  vielmehr  unkünstlerische  Stimmung 
unserer  Zeit  spricht  sich  nirgends  so  deutlich  aus  als  im  Theater. 
Was  ist  aus  der  Schaubühne  geworden,  welche  Lessing,  Goethe, 
Schiller  zu  einer  Bildungsstätte  der  Nation  zu  machen  sich 
mühten!  Man  vermag  kaum  zu  sagen,  ob  die  Bühne  oder  das 
Publikum  mehr  gesunken  ist.  Thatsächlich  übt  fast  nur  noch 
die  Posse  und  die  Operette  eine  starke  Anziehungskraft  auf 
die  Massen,  während  schon  das  feinere  Lustspiel,  mehr  noch 
das  Schauspiel  oder  die  Tragödie  meist  leere  Bänke  sieht. 
Tn  alledem  erkennt  man,  dass  unsere  gesammte  Bildung  stets 
tiefer  herabsinkt  und  dass  die  demokratische  Strömung  der 
Zeit  die  Herrshaft  plebejischer  Neigungen  immer  mehr  begünstigt. 
Man  geht  nicht  mehr  in's  Theater,  um  sich  an  den  höchsten 
Schöpfungen  der  Poesie  zu  erbauen,  sondern  nur  um  nach  d«s 
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Tages  Mühen  sich  am  Leichtesten  zu  zerstreuen,  oder  nach 
üppigem  Diner  bequem  zu  verdauen.  Zeigt  sich  in  alledem 
die  triviale  Verflachung  der  Zeit,  so  dass  immer  wieder  das 
Wort  des  Dichters  gilt:  „Halb  sind  sie  kalt,  halb  sind  sie  roh," 
so  ist  doch  keine  Frage,  dass  um  so  stärker  die  Pflicht  der 
Bühnenleitungen  hervortritt,  trotz  alledem  das  Edle  zu  pflegen, 
die  höchsten  Gestaltungen  der  dramatischen  Poesie  in  würdiger 
Weise  vorzuführen.  Aber  es  dürfte  leicht  bei  einer  strengen 
Prüfung  der  Beweis  zu  führen  sein,  dass  die  Bühne  am 
meisten  durch  sich  selber  sinkt  und  das  Publikum  mit  sich 
herabzieht.  Gewiss  ist,  dass  sorgfaltig  vorbereitete,  möglichst 
vollendete  Darstellungen  klassischer  Meisterwerke  auch  heute  das 
Publikum  zu  fesseln  und  hinzureissen  vermögen.  So  ist's 
immer  noch  an  der  Burg  in  Wien  und  auch  am  Münchener 
Hoftheater.  Auch  einzelne  kleinere  Hoftheater  scheinen  noch 
die  besseren  Traditionen  festzuhalten.  Im  Uebrigen  kann  man 
den  meisten  deutschen  Hoftheatern  den  Vorwurf  der  Lässig- 
keit gerade  in  diesem  Punkte  nicht  ersparen.  Ich  kenne  ein 
grosses  Residenzpublikum,  welches  allmählich  gegen  die  Bühne 
so  stumpf  geworden  ist,  dass  es  nur  noch  durch  sensationelle 
Erscheinungen  aufzurütteln  und  durch  fortwährende  Gastspiele 
krampfhaft  zu  erregen  ist.  Dem  gastspielenden  Virtuosenthum 
verdanken  wir  auch  die  realistische  Detailmalerei,  das  scharfe 
Pointiren  und  Hintreiben  auf  raffinirte  Einzeleffecte,  wodurch 
zwar  der  stumpfe  Sinn  des  Publikums  erregt,  die  Kunst  einer 
stilvollen  Behandlung  aber  untergraben  wird.  Solche  fort- 
währende Gastspiele  zerrütten  ausserdem  jeden  künstlerischen 
Zusammenhang  und  reizen  im  Publikum  nur  die  Begier  nach 
stets  neuen  Ueberraschungen.  Ebensowenig  lässt  sich  das 
andere  Extrem  vertheidigen,  welches  alle  Gastspiele  fern  hält 
und  dadurch  den  heimischen  Künstlern  die  Gelegenheit  ab- 
schneidet, die  eigene  Kraft  wieder  durck  neue  Eindrücke  zu 
erfrischen  und  anzuspornen.  Dies  alles  sind  „alte  Geschichten14, 
aber  sie  müssen  doch  immer  von  Neuem  gesagt  werden,  damit 
endlich  einmal  das  Bessere  auch  hier  zum  Siege  gelange. 

18. 

l'ast  noch  schlimmer  als  um  das  Schauspiel  steht  es  neuer- 
dings  bei   uns  um  die  Oper.    Wagner  in   seiner  Melodien- 


Digitized  by  Google 


55« 

armuth  hat  mit  voller  Kinseitigkeit  sein  eminentes  instrumen- 
tales Genie  walten  lassen  und  das  Orchester  mit  Klangeffecten 
bereichert,  auf  welche  dasselbe  nicht  mehr  verzichten  kann.  Aber 
er  hat  die  menschliche  Stimme  zu  einem  Wettkampf  mit  diesen 
kolossalen  Tonmassen  aufgeboten,  in  welchem  sie  nothwendig 
alles  schöne  Maass  verlieren  und  doch  schliesslich  unterliegen 
muss.  Daher  jetzt  stets  das  Verlangen  nach  „phänomenalen" 
Stimmen,  wie  der  beliebte  Modeausdruck  lautet.  In  Folge 
dessen  artet  das  Singen  immer  mehr  in  Schreien  aus;  wir 
haben  nächstens  keine  Sängerinnen  mehr,  nur  noch  Schrei- 
puppen. Dais  man  unter  der  Herrschaft  dieser  Richtung  immer 
mehr  es  aufgeben  muss,  Mozart.  Beethoven,  Weber  und  andere 
klassische  Meister  zu  singen,  liegt  auf  der  Hand.  Aber  das 
Publikum,  gewohnt  bei  Wagner  das  Aeusserste  an  Massen- 
wirkungen und  scenischen  Wundern  zu  finden,  verliert  über- 
haupt immer  mehr  den  Sinn  für  das  einfach  Schöne  und  Edle. 
Und  so  geht  die  Oper  unaufhaltsam  ihrem  Ruin  entgegen. 
Doch  lässt  die  menschliche  Natur  auf  die  Dauer  sich  nicht  so 
an's  Kreuz  schlagen,  und  schon  regt  sich  das  lange  unter- 
drückte und  verpönte  Verlangen  nach  Melodieen,  indem  die 
leichteste  und  geringfügigste  Gattung,  die  Operette,  zunächst 
von  dieser  Wendung  protitirt.  Aber  es  wird  schon  die  Zeit 
kommen,  wo  die  Nebel  sich  zertheilen  und  die  alten  Sterne 
in  unvergänglicher  Schönheit  am  Himmel  wieder  auftauchen. 
Dann  wird  man  nicht  begreifen  können,  wie  man  sie  so  lange 
zu  entbehren  vermochte! 

Der  einseitig  realistischen  Strömung,  in  welcher  sich  die 
heutige  Malerei  bewegt,  kann  nur  dadurch  gesteuert  werden, 
dass  der  Kunst  seitens  der  Staaten,  der  Gemeinden,  der  Cor- 
porationen  in  umfassender  Weise  Aufträge  zu  monumentalen 
Schöpfungen  ertheilt  werden.  In  Frankreich  ist  dies  unter  allen 
Regierungen,  mochten  sie  monarchisch  oder  republikanisch  sein, 
bis  auf  den  heutigen  Tag  in  reichlichem  Maasse  geschehen, 
und  daher  hat  denn  auch  dort  die  „grosse  Malerei"  stets  ihre 
tüchtigen  Vertreter  gehabt,  und  der  Realismus,  so  extrem  er 
gerade  dort  auftritt,   hat  immer  darin  ein  heilsames  Gegen- 
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gewicht  gefunden.  Bei  uns  ist  neuerdings  Preussen  auf  dieser 
Bahn  erfreulicher  Weise  vorgegangen,  und  Sachsen,  auch  Baden 
ist  gefolgt.  Aber  es  fehlt  noch  viel  daran,  das  die  monumen- 
tale Kunst  hinreichend  zur  Geltung  käme.  Es  giebt  noch 
Staaten,  in  welchen  so  gut  wie  Nichts  dafür  geschieht,  wo  die 
Bedeutung  solcher  öffentlichen  Kunstpflege  immer  noch  nicht 
gewürdigt  wird.  Auch  in  München  würde  nicht  eine  so  ein- 
seitige Pflege  des  Realismus  herrschen,  wenn  die  Noth wendig- 
keit monumentaler  Kunstpflege  an  maassgebender  Stelle  aner- 
kannt würde. 

Wer  nur  dem  Tage  dient,  wird  von  den  Strömungen  des 
Tages  rasch  fortgerissen.  So  geht  es  auch  jenen  Kritikern, 
die  ihre  ganze  Aufgabe  darin  finden,  die  Herrlichkeiten  des 
modernen  Realismus  auszuposaunen.  Gern  möchte  man  ihnen 
dies  wohlfeile  Vergnügen  gönnen,  wenn  sie  nicht  so  einseitig 
und  kurzsichtig  wären,  alle  ideale  Kunst  zu  verlästern,  ja  selbst 
die  Meisterwerke  der  Antike  zu  verunglimpfen.  Wer  wird  sich 
dagegen  ereifern  und  nicht  lächelnd  dies  heftige  Anbellen  gegen 
den  Mond  gewähren  lassen?  Es  ist  als  ob  Jemand  die  Existenz 
der  ewigen  Sterne  leugnen  wollte.    Unser  grosser  Dichter  sagt; 

„Wer  in  der  Weltgeschichte-  lebt, 

Dem  Augenblick  sollt*  er  sich  richten  r 

Wer  in  die  Zeiten  schaut  und  strebt, 

Nur  der  ist  werth  zu  sprechen  und  zu  dichten." 

21. 

Wie  schon  längst  von  vielen  Seiten  in  der  banausischen 
Richtung  unserer  Tage  gegen  die  antike  Literatur  als  die 
Grundlage  unserer  Bildung  Sturm  gelaufen  wird,  so  ist  es  kein 
Wunder,  das  auch  für  die  bildende  Kunst  das  Studium  der 
Antike  von  gewissen  allermodernsten  Wortführern  verworfen 
wird.  Zu  unserem  Staunen  haben  wir  lesen  müssen,  dass  die 
griechische  Plastik  voll  Raffinement'',  voll  bewusster  Absicht- 
lichkeit sei  und  keinen  Hauch  von  Xaivetät  besitze.  Es  gebe, 
so  heisst  es,  „nicht  zehn  antike  Figuren,  die  nicht  posirten,  sich 
nicht  überaus  wohlgefällig  der  Betrachtung  preisgäben".  Das 
kann  doch  höchstens  auf  einzelne  Figuren  der  römischen  Zeit, 
wie  die  Mediceische  Venus,  Anwendung  finden;  aber  die  Venus 
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von  Melos,  die  Eirene  Kephisodots,  der  Hermes  des  Praxiteles, 
die  Satyrn  und  die  Apollofiguren,  der  ausruhende  Hermes,  der 
Apoxyomenos  und  hundert  Andere,  ja  man  darf  sagen,  alle  Ge- 
stalten aus  der  eigentlich  griechischen  Blüthezeit  —  kann  man 
das  einfach  Edle,  Natürlichereiner  und  vollkommener  schauen? 
Wenn  aber  vollends  gesagt  wird,  die  attischen  Jungfrauen  des 
Panathenäenzuges  besitzen  alles  Mögliche,  nur  gerade  nicht 
Keuschheit  und  Unschuld,  so  darf  man  wohl  fragen,  welch  un- 
reiner Blick  in  diese  edlen,  keuschesten  Gestalten  solche  Un- 
reinheit hineingetragen  hat!  Doch  gegen  solche  Verkehrt- 
heit zu  polemisiren,  wäre  Thorheit.  Wenn  längst  diese  aller- 
modernsten  Herostrate  versunken  und  vergessen  sind,  wird  die 
reine  Schönheit  und  Herrlichkeit  der  Antike  in  unvergänglichem 
Glänze  noch  den  spätesten  Geschlechtern  strahlen  und  der  in 
Irrthümern  aller  Art  befangenen  Welt  das  Beispiel  höchster 
Vollendung  stets  wieder  vor  Augen  stellen. 

„Homer  ist  lange  mit  Khrcn  genannt, 
Jetzt  ward  Euch  Phidias  bekannt; 

Nun  hält  nichts  gegen  beide  Stich, 

Darob  ercit're  Niemand  sich. 

Seid  willkommen,  edle  Gäste, 
Jedem  echten  deutschen  Sinn; 
Denn  das  Herrlichste,  das  Beste 
Bringt  allein  dem  »»eist  Gewinn." 

22. 

Wenn  Rafael  heut  wieder  aufstände  und  seine  sixtinische 
Madonna  malte,  er  müsste  sich  von  der  Kritik  sagen  lassen, 
dass  der  Künstler  nur  das  darstellen  dürfe,  was  er  selbst  ,,ge- 
sehen"  habe.  Und  man  würde  ihm  vielleicht  seine  heutigen 
Landsleute  als  Vorbilder  aufstellen,  die  mit  Behagen  die  trivialsten 
Scenen  des  alltäglichen  Lebens  in'  photographischer  Treue 
schildern.  Sie  wetteifern  darin  mit  den  dortigen  Nachtretern 
Zolas,  welche  den  krassesten  Realismus  aufs  Schild  erheben 
und  dieser  Verirrung  den  stolzen  Namen  ,,il  Verismo"  beilegen. 
Als  ob  nur  das  Gemeine,  Niedere,  Hässliche  das  „Wahre'4  sei. 
In  alledem  spürt  man  den  gründlich  demokratisirten  Charakter 
des  heutigen  Italiens,  der  auch  in  der  unglaublichen  Trostlosig- 
keit und  Erbärmlichkeit  der  Neubauten  Roms  sich  geltend  macht. 
Aber  es  nützt  Nichts,  dagegen  zu  eifern :  jede  Zeit,  jede  Nation 
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schafft  sich  in  ihren  Kunstwerken,  besonders  in  der  Architektur, 
den  Stempel  ihres  eigensten  Wesens. 

23- 

Nachdem  die  Conventionellen  Formen  der  religiösen  Kunst 
sich  längst  überlebt  haben,  schaal  und  leer  geworden  sind,  so 
dass  es  selten  einem  Künstler  gelingt,  sie  mit  neuem  Leben 
und  wahrer  Empfindung  zu  erfüllen,  macht  sich  eine  stets  zu- 
nehmende Tendenz  namentlich  in  der  Malerei  geltend,  für  die 
biblischen  Geschichten  den  realistischen  Ausgangspunkt  zu 
wählen,  in  welchem  die  grössten  Meister  des  Nordens,  Dürer 
und  Rembrandt  so  Ergreifendes  geleistet  haben.  Jene  haben 
allerdings  dadurch  ihren  Zeitgenossen  die  heiligen  Geschichten 
unmittelbar  nahegebracht,  indem  sie  ihnen  die  Gestalten  ihrer 
Umgebung,  die  Cultürformen  ihrer  Zeit  liehen.  Bei  der  moder- 
nen Nachahmung  dieser  Richtung  fehlt  nur  freilich  meistens 
die  Naivetat  und  Unmittelbarkeit  jener  alten  Meister,  und  man 
spürt  zu  deutlich  die  Absicht.  Wie  wenig  Ueberzeugung  in 
der  Regel  dabei  herrscht,  verräth  am  meisten  die  Gestalt 
Christi,  bei  Dürer  und  Rembrandt  stets  so  ergreifend,  bei  den 
modernen  Nachahmern  dagegen  fast  immer  leer,  nichtssagend 
und  unzulänglich. 


\V.  Lübke,  Kunilwetkc  und  KUimlcr,  3<j 
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eberblicken  wir  den  historischen  Entwickelungsgang  der 
bildenden  Künste,  so  bemerken  wir  alsbald  zwei 
Strömungen  des  künstlerischen  Lebens,  im  Wesen  entgegen- 
gesetzt, manchmal  selbst  einander  ausschliessend,  doch  auch 
oft  sich  gegenseitig  bedingend.  Das  eine  ist  die  unbefangene 
Hingabe  an  die  Welt  der  Erscheinungen,  deren  schlichte 
Spiegelung  in  der  Kunst  wir  Realismus  nennen.  Ihm  gegen- 
über tritt  schon  früh  das  Bestreben  auf,  über  die  Schranken 
des  sinnlich  Wahrnehmbaren  hinaus  zu  inneren  Anschauungen 
ewiger  Gedankenwelten  vorzudringen,  diese  im  Bilde  zu  ver- 
klären, in  dauernden  Formen  für  alle  Zeiten  festzuhalten.  Wir 
bezeichnen  dies  als  monumentale  Kunst 

Am  prägnantesten  haben  beide  Richtungen  sich  vor  vielen 
Jahrtausenden  schon  in  der  Kunst  der  alten  Aegypter  ausge- 
sprochen. Zum  Frühesten,  was  sonst  irgendwo  von  künst- 
lerischen Schöpfungen  sich  erhalten  hat,  zählen  bekanntlich 
die  Pyramiden  von  Gizeh,  die  kolossalsten  Zeugnisse,  welche 
der  Monumentalsinn  jemals  auf  Erden  hingestellt  hat.  Aber 
kaum  minder  früh  sind  jene  gleichfalls  dem  ältesten  Reiche 
von  Memphis  angehörenden  Einzelgestalten,  welche  wie  der 
bekannte  hockende  Schreiber  im  Louvre  oder  die  merkwürdige 
Holzfigur  des  Museums  von  Bulak  mit  der  vollen  Schärfe  des 
frappantesten  Realismus  das  individuellste  Leben  wiedergeben. 
So  weit  entfernt  sind  diese  Werke  von  dem  typisch  Conven- 
tionellen der  späteren  ägyptischen  Kunst,  dass,  als  die  Fellah- 
arbeiter  die  letztgenannte  Figur,   einen  wohlbeleibten  kahl- 
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köpfigen  Mann  mit  dem  Knotenstock  in  der  Hand,  an's  Licht 
zogen,  sie  mit  dem  einstimmigen  Schrei  „unser  Dorfschulze" 
ihrem  Staunen  Ausdruck  gaben.    Wie  ein  aus  der  unmittel- 
baren gegenwärtigen  Wirklichkeit  geschöpfter  Eindruck  wirkte 
dies  über  fünftausend  Jahre  zählende  Werk.    Derselbe  starke 
Zug  zum  Realismus  verlässt  aber  auch  in  der  späteren  Ent- 
wickelung  die  ägyptische  Kunst  keinen  Augenblick.  Denn 
als  der  Monumentalsinn  sich   zu  jenen  gewaltigen  Tempeln 
und  Grabanlagen  steigerte,  wie  sie  keine  Zeit  und  kein  Volk 
so  Staunenswerth  wieder   hervorgebracht,    und   als   in  den 
strengen,  typisch  gebundenen  Kolossalgestalten  der  Plastik 
ein  nicht  minder  monumentaler  Schmuck  hinzugefügt  wurde, 
blieb  in  den  Gemälden  und  Koilanaglyphen,  welche  sämmtliche 
Flächen,  selbst  Säulen  und  Pfeiler  bekleiden,  ein  Rest  jener 
ältesten  Realistik  zurück.     Gewirkten    Teppichen  gleich  in 
leuchtender  Farbenpracht  schildern  sie  grösstenteils  mit  er- 
staunlicher Naivetät  das  Leben  der  Pharaonen,  das  Volk  bei 
seiner  Arbeit,  aber  stets  mit  Beziehung  auf  den  Herrscher, 
Kriegszüge,  Jagdscenen,  friedliche  Thätigkeiten  aller  Art  voll 
realistischer  Treue  und  Schärfe.    Dem  genauen  Betrachter  ent- 
geht aber  nicht,  dass   eine  gewisse  Dissonanz  zwischen  dem 
grossen  monumentalen  Stil  der  Bauten  sammt  ihren  plastischen 
Einzelfiguren  und  diesem  naiven  Chronikenstil  der  erzählenden 
Decorativkunst  besteht.    Dies  war  jedoch   die  notwendige 
Folge  der  Aufgaben,  die  hier  den  Künstlern  gestellt  wurden: 
die  monumentale  Verherrlichung  des  Pharaonenthums  in  Denk- 
mälern   des  riesigsten  Maassstabes,    deren    Schmuck  völlig 
realistisch  sich  auf  das  Leben  der  Herrscher  bezog.  Schon 
hier  zeigt  sich,  dass  die  bildende  Kunst  im  Wesentlichen  das 
zu  gestalten  hat,  was  das  allgemeine  Bewusstsein,  was  die 
herrschenden  Mächte  von  ihr  verlangen.    Denn  während  Poesie 
und  Musik  frei  aus  dem  Innern  strömen,  keinem  Zwange  unter- 
than,  keinem  äusseren  Gebot  gehorchend,  sind  die  bildenden 
Künste  meist  an  die  Aufgaben  gebunden,   die  ihnen  gestellt 
werden,   abhängig  von  dem  allgemeinen  Verlangen,   das  sie 
umgiebt. 

Ganz  anders  wurde  es  aber  bei  den  Griechen.  Zwar 
die  ältere  Kunst  der  heroischen  Zeit,  die  noch  unter  dem  Ein- 
fluss  des  Orients  stand,  folgte  den  realistischen  Antrieben,  die 
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sie  von  dort  empfing.  Wenn  wir  bei  Homer  die  Beschreibung1 
des  von  Hephästos  selbst  gearbeiteten  Schildes  des  Achill 
lesen,  Darstellungen  des  menschlichen  Lebens  im  Frieden  und 
im  Kriege,  in  der  Stadt  und  auf  dem  Lande,  der  Beschäf- 
tigungen der  Jahreszeiten,  Säen  und  Ernten,  friedliches  Weiden 
der  Heerde,  Angriff  zweier  Löwen  auf  die  Rinderheerde, 
Hochzeitszug,  Reigentanz  und  Volksversammlung,  so  glauben 
wir  die  Gemälde  ägyptischer  Tempel  und  Gräber,  die  Reliefs 
assyrischer  Königspaläste  vor  Augen  zu  sehen.  Dieselbe 
schlicht  realistische  Sittenschilderung  finden  wir  auf  mancher 
silbernen  Schale  und  manchem  Bronzeschilde  Etruriens  und 
Cyperns,  wo  die  Ausgrabungen  Cesnolas  neuerdings  vieles 
Derartige  an 's  Licht  gezogen  haben;  wir  finden  sie  ferner  in 
den  merkwürdigen  Funden  Schliemanns  und  endlich  in  grosser 
Fülle  auf  den  griechischen  Vasen  des  ältesten  Stils.  Sobald 
aber  der  griechische  Geist  genugsam  erstarkt  war,  um  sich 
von  diesen  orientalischen  Anschauungen  zu  befreien,  trat  sofort 
ein  Umschwung  ein  zu  Gunsten  jener  grossen  monumentalen 
Kunst,  in  welcher  Alles  den  erhabensten  Ideen  des  Volksge- 
müthes,  dem  Cultus  der  Götter  zu  dienen  bestimmt  war.  An 
die  Stelle  des  Herrscherpalastes  der  heroischen  Zeit  tritt  der 
Tempel,  an  die  Stelle  jener  naiven  Genrebildnerei  die  grosse 
Idealkunst  eines  echt  monumentalen  plastischen  Stils.  Ihre 
Themata  sind  fortan  der  Göttermythos  und  die  Heroensage, 
die  besonders  in  den  Metopen,  Friesen  und  Giebelfeldern  zu 
vielfacher  Verwendung  kommen.  Wenn  wir  die  uns  ge- 
bliebenen Denkmäler  dieser  Art  von  jenen  ältesten  Metopen 
zu  Selinunt,  der  Gigantomachie  am  Schatzhaus  der  Megarenser 
zu  Olympia,  dem  Zeustempel  daselbst  und  dem  Tempel  zu 
Aegina  bis  zu  den  Wunderwerken  des  Parthenon  und  Theseion 
betrachten,  so  erkennen  wir  einen  stetigen  Fortschritt  von 
alterthümlicher  Gebundenheit  zu  höchster  Freiheit,  herbeigeführt 
durch  ein  fortgesetztes,  tief  eindringendes  Studium  der  Natur. 
Gewiss  giebt  es  nichts  Feierlicheres,  Grossartigeres,  Monu- 
mentaleres als  die  Giebelsculpturen  des  Parthenon,  und  doch 
verbindet  sich  in  jeder  Figur  die  feinste  Naturwahrheit,  der 
unmittelbarste  Ausdruck  des  Lebens  mit  den  grossen  Gesetzen 
monumentaler  Composition,  und  so  wird  hier  eine  Harmonie 
architektonischer  und  plastischer  Schöpfungen  erzielt,  wie  sie 
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den  Aegyptern  und  dem  gesammten  Orient  unerreichbar  war. 
Diese  grosse  Kunst  wurde  aber  getragen  und  gefordert  von 
dem  hohen  monumentalen  Sinne  eines  Volkes,  dem  nach  dieser 
Seite  die  grössten  Opfer  nicht  unerschwinglich  waren,  das  aus 
der  marathonischen  und  salaminischen  Siegesbeute  die  er- 
habensten Kunstwerke  errichten  Hess  und  für  das  Tempelbild 
der  Athene  allein  an  Gold  die  Summe  von  vi erund vierzig 
Talenten,  gegen  2'j2  Millionen  Mark,  aufwandte.  Ohne  solche 
opferwillige  Hingebung  entsteht  nirgends  eine  hohe  Monumen- 
talkunst. 

So  ist  in  dieser  grossen  Zeit  bei  den  Griechen  Alles  aus- 
schliesslich monumentale  Kunst,  wie  denn  das  private  Leben 
zunächst  keinen  Ausdruck  in  der  Kunst  findet,  und  die  Wohn- 
häuser selbst  der  angesehensten  Männer  und  Führer  des  Staats- 
wesens die  äusserste  republikanische  Einfachheit  verriethen. 
Namentlich  die  Plastik  bewegte  sich  fast  ausschliesslich  in  den 
grossen  Formen  des  monumentalen  Stils,  und  nur  die  neueren 
Gräberfunde  von  Tanagra    haben    uns  in   jenen  zierlichen 
graziösen  Thon-Figürchen,  die  schon  durch  ihren  Farbenreiz 
den  Eindruck  des  unmittelbarsten  Lebens  machen,  Beispiele 
einer  fast  realistisch  zu  nennenden  Genrekunst  vor  Augen  ge- 
stellt.   Denn  neben  Figuren  eines  mehr  idealen  Gepräges  be- 
gegnen uns  besonders  die  anmuthigen  Gestalten  griechischer 
Frauen  und  Mädchen  ganz  in  der  Weise,  wie  das  tägliche 
Leben  sie  zeigte;  dann  aber  auch  humoristische  Scenen,  wie 
jene  kleine  Gruppe,  die  uns  aufs  Lebendigste  in  die  Bude 
eines  böotischen  Barbiers  versetzt.    Darstellungen  ähnlicher 
Art  fehlten  auch  der  griechischen  Malerei  in  der  späteren  Zeit 
nicht,  wie  denn  Piraikos  wegen  seiner  zierlich  ausgeführten 
Bilder  von  Barbier-  und  Schusterbuden  in  der  alexandrinischen 
Zeit  berühmt  war.    Freilich  deutet  der  Scherzname  Rhyparo- 
graphie  (Schmutzmalerei)  darauf  hin,  dass  es  nicht  an  Spottreden 
über  diese  den  Griechen  sonst  so  fern  liegende  Kleinmalerei 
im  Stil  der  Niederländer  fehlte,  wenngleich  diese  Bildchen  von 
den  Liebhabern  zu  hohen  Preisen  gekauft  wurden.    Dies  sind 
aber  auch  die  einzigen  Spuren  einer  realistischen  Genrekunst 
bei  den  Griechen,  deren  Streben  nach  hoher  Monumentalkunst 
so  durchgreifend  war,   dass  sie  selbst  in  der  spätesten  Zeit 
noch  ein  so  grossartiges  Werk  wie  die  pergamenische  Gigan- 
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tomachie  hervorbringen  konnten.  Und  obwohl  dies  eine  könig- 
liche Stiftung  war,  bestimmt,  die  Heldenthaten  des  attalidischen 
Herrschergeschlechtes  zu  feiern,  so  geschah  dies  doch  nicht 
im  realistischen  Sinn  des  Orients,  sondern  in  dem  hohen 
griechischen  Idealismus,  der  den  Göttern  die  Ehre  gab  und  die 
menschlichen  Ereignisse  im  mythischen  Spiegeebilde  verklärte. 

Dagegen  finden  wir  nun  bei  den  Römern  eine  merkwürdige 
Verschmelzung  von  Realismus  und  monumentaler  Kunst,  wie 
sie  in  solcher  Eigenheit  nirgends  wieder  hervorgetreten  ist. 
Im  Gegensatze  zu  der  Idealität  des  griechischen  Wesens  ist 
der  römische  Geist  ein  durchaus  praktischer,  in  erster  Linie  den 
realen  Anforderungen  des  Lebens  zugewandter.  Daher  der 
energische  Eroberungstrieb,  der  sie  in  stetigem  Wachsen  zuletzt 
zu  Herren  des  ganzen  bekannten  Erdkreises  machte;  daher 
aber  auch  der  grossartige  organisatorische  Sinn,  der  sich  in 
ihrem  Staatswesen  und  ihrer  Gesetzgebung  ausspricht.  Der 
Ausdruck  dieser  Gesinnung  ist  eine  Architektur,  die  nicht  wie  bei 
den  Griechen  in  erster  Linie  und  fast  ausschliesslich  den  höchsten 
idealen  Aufgaben  genügt,  sondern  im  weitesten  Umfange  allen 
Anforderungen  des  praktischen  Lebens  gerecht  wird.  Es  sind 
weit  weniger  ihre  Tempel,  als  ihre  Foren,  Basiliken,  Strassen, 
Brücken,  Wasserleitungen,  ihre  Theater,  Amphitheater,  Circus, 
Naumachieen  und  Thermen,  welche  den  Inhalt  ihrer  Architektur 
bilden.  Und  zur  Gestaltung  dieser  grossartigen  und  compli- 
cirten  Anlagen  nehmen  sie  das  von  den  Etruskern  überkommene 
System  des  Gewölbebaues  auf,  entwickeln  es  in  den  Riesen- 
bauten eines  Pantheons,  einer  Constantinsbasilika  oder  in  den 
imposanten  Thermenanlagen  eines  Agrippa,  Titus,  Caracalla, 
Diocletian  zu  wunderbarer  Vollendung  und  führen  damit  ein 
neues  Princip  von  unermesslicher  Bedeutung  in  die  Architektur 
ein.  Die  Cäsaren  wetteifern  in  der  glanzvollen  Anlage  von 
Basiliken,  Foren,  Thermen,  Amphitheatern  u.  s.  w.,  und  so  sehr 
macht  sich  hier  das  Kaiserthum  auf  demokratischer  Grundlage 
geltend,  dass  es  in  allen  diesen  für  den  öffentlichen  Nutzen  und 
das  Vergnügen  des  Volkes  errichteten  Bauten  zum  Ausdruck 
kommt.  Wenn  die  Fürstengeschlechter  der  Renaissancezeit 
und  der  späteren  Epochen  intensive  Baulust  entwickelten,  so 
erschöpfte  sich  dieselbe  fast  ausschliesslich  in  Palästen  und 
ähnlichen  Bauten  eines  durchaus  auf  die  eigene  Person  g-e- 
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richteten  Egoismus.  Nur  die  römischen  Kaiser  waren  durch 
ihre  Stellung  gezwungen,  dem  ganzen  Volke  ihre  Bauten  zu 
weihen,  und  die  Aussaugung  der  ganzen  Welt  zu  Gunsten  der 
einzigen  Hauptstadt  des  Erdreichs  lieferte  die  Mittel  zu  diesen 
verschwenderischen  Bauten,  deren  Pracht  Alles  überbot,  was 
die  Welt  jemals  vorher  oder  nachher  gesehen  hat.  Hier  also 
findet  realistisches  Streben  und  monumentale  Gesinnung  eine 
höchst  merkwürdige  Ausgleichung. 

Einen  entschieden  realistischen  Sinn  bekunden  sodann  die 
Römer  in  ihrer  Protraitbildnerei.  Bei  ihnen  tritt  das  Individuum 
zuerst  in  seiner  voller  Bedeutung  hervor,  und  während  über 
allen  griechischen  Bildnissen  stets  ein  Hauch  jenes  Idealismus 
schwebt,  der  das  Besondere  zum  Allgemeinen,  Gattungsmässigen 
verklärt,  gewinnt  das  Portrait  bei  den  Römern  jene  scharfe 
Bestimmtheit  der  Ausprägung,  bei  welcher  jeder  einzelne  Zug 
des  individuellen  Lebens  als  solcher  mit  vollem  Bewusstsein 
hervorgehoben  und  herausgearbeitet  wird. 

Mit  dem  Auftreten  des  Christenthums  vollzieht  sich  ein 
tief  einschneidender  Umschwung  im  Leben  der  bildenden  Künste. 
Wie  in  allen  Epochen,  die  durch  das  religiöse  Pathos  beherrscht 
werden,  wendet  sich  auch  jetzt  wieder  die  gesammte  Thätigkeit 
der  Phantasie  einzig  darauf,  den  erhabensten  Ideen,  den  An- 
schauungen vom  Göttlichen  zu  machtvollem  monumentalen  Aus- 
druck zu  verhelfen.  Mehr  als  je  ist  es  die  Architektur,  welche 
den  Reigen  fuhrt;  aber  zur  Vervollständigung  ihrer  Wirkungen 
nimmt  sie  zunächst  nicht  mehr  wie  bei  den  Griechen  und  Römern 
die  Plastik  zu  Hülfe,  sondern  beruft  die  Malerei  in  die  erste 
Stelle.  Die  Religion  der  Innerlichkeit  braucht  zur  Ausprägung 
ihrer  Gedankenkreise  die  innerlichste  unter  den  bildenden 
Künsten.  Und  nicht  minder  bezeichnend  ist,  dass  diese  sich 
nicht  am  Aeussern,  wie  die  Plastik  der  Griechen,  sondern  im 
Innern  der  Gotteshäuser  zu  bethätigen  hat.  Es  entstehen  jene 
gewaltigen  Mosaikcyclen ,  welche  an  Wänden  und  Gewölb- 
flächen der  Basiliken  und  der  centralen  Kuppelbauten  noch 
jetzt  mit  ihrem  strengen  Ernst  und  ihrer  feierlichen  Farben- 
pracht auf  goldstrahlendem  Grunde  das  Gemüth  in  mystische 
Stimmung  versetzen  und  mit  der  Ahnung  des  Unendlichen  er- 
füllen. 

Dieser  ausschliessliche  Zug  aufs  Monumentale  bleibt  der 
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mittelalterlichen  Kunst  während  ihres  mehr  als  tausendjährigen 
Bestehens  treu,  und  c;s  hat  wohl  nie  die  Menschheit  eine  so 
lange  Zeit  hindurch  in  ihrem  künstlerischen  Schaffen  so  un- 
verwandt diese  eine  Richtung  verfolgt.  Und  das  gilt  nicht 
blos  von  den  ausgedehnten  Gemäldecyclen  der  romanischen 
Zeit,  wie  sie  uns  schon  in  der  Frühepoche  in  den  Wandbildern 
jener  kleinen  Basilika  auf  der  Reichenau  entgegen  treten, 
sondern  auch  von  den  unermesslichen  in  Stein  gehauenen  Riesen- 
gedichten, wie  sie  im  13.  Jahrhundert  dieFassaden  der  Kathedralen 
von  Paris,  Chartres,  Amiens,  Rheims,  Strassburg  und  so  vieler 
anderen  Dome  schmücken.  Aber  wir  wissen  auch  aus  zahl- 
reichen Beispielen,  wie  die  religiöse  Begeisterung  überall  zu 
kirchlichen  Stiftungen  und  Monumentalwerken  hindrängte,  wie 
gelegentlich  bei  Bauten  dieser  Art  Alt  und  Jung,  Vornehm  und 
Gering,  Männer  und  Frauen  sich  nicht  scheuten,  sogar  Hand- 
langerdienste zu  thun.  Einer  der  liebenswürdigsten  Züge,  die 
uns  berichtet  sind,  bezieht  sich  auf  den  Neubau  der  Kloster- 
kirche zu  Walkenried  im  Harz,  wo  ein  ßäuerlein  eine  Fuhre 
Steine  zum  Geschenk  bringt,  dann  aber  den  Wagen  sammt  den 
Pferden  hinzufügt  und  selbst  die  Peitsche  zurücklässt,  um  nichts 
für  sich  zu  behalten.  Bei  diesem,  alles  Andere  zurückdrängen- 
den Monumentalsinn  ist  es  bezeichnend  für  den  Geist  der  Epoche, 
dass  in  formaler  Hinsicht  die  ganze  Kunst  im  Typischen  fest- 
gebannt blieb.  Selbst  Giotto,  der  grosse  Erneuerer  der  italieni- 
schen Malerei,  der  sie  aus  den  byzantinischen  Fesseln  befreite, 
hat  bei  aller  Kraft  und  Tiefe  des  Naturgefühls  noch  nicht  das 
Verständniss  des  menschlichen  Organismus,  um  seine  Gestalten 
naturwahr  durchbilden  zu  können.  So  tief  verschleiert  war 
dem  ganzen  Mittelalter  die  Natur,  so  ausschliesslich  blieb  die 
Kunst  der  ganzen  Zeit  im  Symbolischen  und  Mythischen  ge- 
fangen. 

Und  doch,  wenn  man  genauer  zuschaut,  schlummert  auch 
in  dieser  Epoche  nicht  ganz  der  dem  Menschen  tief  einge- 
pflanzte Sinn  für  die  unmittelbaren  Aeusserungen  des  alltäglichen 
Lebens :  in  die  feierlichen  Statuenreihen  der  Kathedralen  mischen 
sich  kleine  Reliefscenen  des  menschlichen  Treibens,  wie  es  der 
Wechsel  der  Jahreszeiten  mit  sich  bringt;  voll  naiven  Reizes 
sind  auch  die  auf  Giotto  zurückzuführenden  Reliefs  mit  den 
Schilderungen  der  menschlichen  Culturentwickelung  am  Campa- 


Digitized  by  Google 


572 


nile  des  Domes  zu  Florenz;  frei  und  heiter  spielt  die  Miniatur- 
malerei bei  der  Ausschmückung  der  Dichterhandschriften,  in- 
dem sie  ritterliches  Gebahren  und  Minnetreiben  anmuthvoll 
uns  vor  Augen  stellt ;  ja  mit  derbem  Humor  und  tollem  Mummen- 
schanz ergeht  sich  die  Laune  der  Bildschnitzer  in  den  genre- 
haften und  nicht  selten  possenmassigen  Bildwerken  an  den 
versteckteren  Stellen  der  Chorstühle,  besonders  an  den  Miseri- 
cordien. 

"Was  hier  überall,  namentlich  gegen  Ausgang  des  Mittel- 
alters, immer  unaufhaltsamer  zu  Tage  ringt,  fröhliche  Welt- 
lust, unbefangene  Freude  an  Natur-  und  Menschenleben,  sollte 
nun  im  Anfange  des  fünfzehnten  Jahrhunderts,  getragen  von 
dem  mächtigen  Frühlingswehen,  das  eine  neue  Zeit,  die  Zeit 
des  Forschens  und  Erkennens,  begleitete,  zu  einer  vollständigen 
Erneuerung  der  Kunst  führen.    Der  heisse  Drang  der  Mensch- 
heit, der  die  Grenzen  der  bekannten  Erde  in's  Unermessliche 
erweiterte  und  in  der  Entdeckung  einer  neuen  Welt  gipfelte, 
suchte  und  fand  im  künstlerischen  Schaffen  seine  Befriedigimg 
in  jener  wissenschaftlichen  Vertiefung,  die  wir  als  die  Ent- 
deckung der  Natur  und  des  Menschen  bezeichnen  können. 
Erstaunlich,  mit  welcher  Gewalt,  einem  Alpenstrome  gleich, 
der  aus  tief  versteckten  Klüften  auf  einmal  hervorbricht,  diese 
Tendenz  sich  zu  Tage  ringt  und  zu  gleicher  Zeit  im  Norden 
wie  im  Süden  sich  in  grossartigen  Schöpfungen  bethätigt.  Wie 
ein  Wunder  tritt  die  Kunst  der  Brüder  van  Eyck  sogleich  mit 
dem  grössten  Meisterwerke  des  15.  Jahrhunderts  diesseits  der 
Alpen  in  die  Erscheinung,  und  um  dieselbe  Zeit  weisen  in 
Florenz  die  grossen  Bahnbrecher  Brunellesco,  Ghiberti,  Dona- 
tello,  Masaccio  der  Kunst  völlig  neue  Wege.    Der  Organis- 
mus der  menschlichen  Gestalt,  die  Gesetze  der  Proportionen 
und  der  Perspective,  von  denen  die  Menschheit  über  ein  Jahr- 
tausend lang  keine  Ahnung  gehabt  hatte  ,  werden  in  ange- 
strengtem Studium  erforscht,  und  so  gross  war  der  wissen- 
schaftliche Eifer  unter  den  Künstlern,  dass  es  nicht  vereinzelt 
steht,  wenn  Paolo  Uccello  sich  abmühte,  „Körper  mit  72  Flächen 
wie  Diamantspitzen,  dabei  auf  jeder  Fläche  Stäbe,  die  von 
unten  auf  gewunden  waren,  darzustellen",  und  dass  er  ganze 
Nächte  mit  solchen  Studien  zubrachte  und  seiner  Frau,  wenn 
sie  ihm  zugeredet,  er  möchte  sich  schlafen  legen,  nur  ent- 
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zückt  antwortete:  ,,0,  welch  ein  anmuthig  Ding  ist  diese  Per- 
spective." 

Bei  den  Italienern  aber  war  neben  der  Natur  die  wieder- 
entdeckte Herrlichkeit  der  Antike  ein  mächtiges  Förderungs- 
mittel, durch  welches  vor  Allem  ihr  Sinn  für  Grosse  des  Stils 
und  monumentale  Auffassung  sich  immer  höher  steigerte.  So 
entstand  denn  jene  grosse  Kunst,  die  uns  besonders  in  den 
Fresken  eines  Masaccio,  Fra  Filippo  und  Filippino  Lippi,  Man- 
tegna,  Pier  della  Francesca,  Signorelli,  Botticelli,  Domenico 
Ghirlandajo,  Benozzo  Gozzoli  und  so  vieler  Andern  noch  jetzt 
durch  die  unerschöpfliche  Kraft  und  Lebensfülle  in  Erstaunen 
setzt.  So  quellenfrisch  sprudelte  diese  Fähigkeit,  dass  es  uns 
nicht  Wunder  nimmt,  wenn  der  grosse  Ghirlandajo  nach  Voll- 
endung seiner  Fresken  in  Sta.  Maria  Xovella  und  Sta.  Trinita 
dem  Bedauern  Ausdruck  giebt,  dass  es  ihm  nicht  vergönnt  sei, 
die  ganzen  Stadtmauern  von  Florenz  mit  Fresken  zu  bedecken. 
Was  die  Florentiner  des  1 5.  Jahrhunderts  so  in  frischer  Lebens- 
kraft begonnen  hatten,  führten  Michelangelo  und  Rafael  in 
ihren  vaticanischen  Fresken  zur  höchsten  Vollendung,  das  tiefste 
Naturgefühl  mit  einer  durch  das  Studium  der  Antike  geläuterten 
Form  verbindend  und  die  monumentale  Malerei  zu  einer  nie 
wieder  erreichten  Vollendung  führend. 

Fragen  wir  aber,  was  diese  Vollendung  ermöglichte,  so  ist 
es  der  Umstand,  dass  mit  dem  höchsten  Monumentalsinn  das 
tiefste  Naturgefühl  sich  in  der  Durchbildung  bis  in 's  Einzelne 
hinein  vermählte.  Bezeichnend  ist,  dass  Lionardo,  als  er  an  die 
Ausführung  seines  Abendmahls  ging,  in  jenem  sich  nie  genug- 
thuenden  Verlangen  nach  höchster  Vollendung  anstatt  des 
Freskos  die  Oelmalerei  wählte,  dadurch  freilich  seinem  Werke 
den  Keim  der  Vernichtung  einpflanzend.  Gewiss  wäre  aber 
das  allen  Meistern  jener  Zeit  gemeinsame  Streben  nach  Voll- 
endung nicht  so  lange  auf  der  Höhe  erhalten  worden,  wenn 
nicht  die  ganze  Nation  freudigen  Antheil  an  ihren  Schöpfungen 
grnommen  hätte,  wenn  vor  Allem  nicht  eine  Schaar  hochge- 
bildeter Kunstfreunde,  Päpste  wie  Nicolaus  V.,  Pius  II.,  Julius  II. 
und  Leo  X.,  Prälaten,  städtische  Magistrate,  bürgerliche  Cor- 
porationen  gewetteifert  hätten,  die  edelsten  Schöpfungen  der 
Kunst  nicht  blos  als  Stiftungen  der  Frömmigkeit,  sondern  auch 
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als  ruhmverleihende  Werke  hinzustellen.  Denn  davon  war  die 
ganze  italienische  Renaissance  aufs  Tiefste  durchdrungen,  dass 
nichts  so  sehr  geeignet  sei,  unsterblichen  Nachruhm  zu  ver- 
leihen, als  die  Schöpfungen  der  Kunst.  Diese  grosse  Ge- 
sinnung, ohne  welche  die  ganze  Herrlichkeit  der  damaligen 
Kunst  nicht  zu  denken  wäre,  ist  uns  durch  unzählige  Beispiele 
bezeugt.  Der  grosse  Cosimo  Medici  verwendete  auf  Bauten, 
Almosen  und  Steuern  die  für  die  damalige  Zeit  enorme  Summe 
von  400000  Goldgulden  und  meinte,  in  50  Jahren  werde  von 
Besitz  und  Herrlichkeit  des  Hauses  Medici  nur  übrig  sein,  was 
er  gebaut  habe.  Auch  die  Kleineren  wurden  von  diesem 
monumentalen  Ruhmsinn  ergriffen,  wie  jener  von  Burckhardt 
citirte  Catanese,  der  sich  an  enormen  Fundamenten  arm  baute 
und  sich  damit  tröstete,  schon  daraus  werde  wenigstens  die 
Nachwelt  schliessen,  dass  er  ein  grosser  Herr  gewesen.  Das 
prägnanteste  Zeugniss  aber  liefert  der  grosse  Seneschall  Niccolo 
Acciajuoli,  der  mit  riesigem  Aufwand  die  ungeheure  Certosa 
bei  Florenz  bauen  Hess,  mit  den  bezeichnenden  Worten:  „Und 
wenn  die  Seele  unsterblich  ist,  wie  Monsignor  der  Kanzler 
sagt,  so  wird  meine  Seele,  wohin  ihr  auch  befohlen  werde  zu 
gehen,  sich  dieses  Baues  freuen.1'  Was  damals  in  Italien  unter 
dem  mächtigen  Impuls  solcher  Gesinnungen  tausendfach  an 
Werken  monumentaler  Kunst  ausgeführt  wurde,  ist  ein  Schatz 
von  so  unvergleichlichem  Reichthum,  wie  kein  anderes  Land 
ihn  aufzuweisen  vermag. 

Wieder  einmal  war  eine  Zeit  gekommen,  die  sich  fast  aus- 
schliesslich in  monumentalem  Schaffen  Genüge  that,  und  zwar 
mit  einer  so  durchgreifenden  und  grossen  Tendenz,  dass  dem 
Realismus  wenig  Spielraum  blieb.  Freilich  wurden  sogar 
Meister  wie  Lionardo  und  Rafael  auch  zu  Bildnissdarstellungen 
herangezogen,  aber  selbst  ihre  Portraits  verrathen  jenen  grossen 
Stil,  der  aus  der  Beschäftigung  mit  monumentaler  Kunst  sich 
über  alles  Gleichzeitige  zu  verbreiten  pflegt.  Wenn  von  Realis- 
mus bei  den  Italiern  gesprochen  werden  soll,  so  kann  nur  von 
den  Venezianern  die  Rede  sein,  wo  freilich  Künstler  wie  Car- 
paccio  und  Gentile  Bellini  schon  im  Ausgang  des  15.  Jahr- 
hunderts Mirakelscenen  und  legendarische  Darstellungen  zum 
Vorwand  für  ihre  naiven  Schilderungen  des  zeitgenössischen 
Lebens  nahmen,  und  selbst  Catharina  Cornaro  sammt  den  Damen 
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ihres  Hofstaates  bei  einer  dieser  feierlichen  Processionen  als 
Staffage  verwendet  wird.  In  der  Folge  sollte  dann  Paolo 
Veronese  diese  Richtung  in  seinen  herrlichen  Gastmahlbildern 
bei  aller  realistischen  Bestimmtheit  zur  Höhe  eines  echt  histo- 
rischen Stils  erheben. 

In  ganz  anderen  Bahnen  sehen  wir  zur  selben  Zeit  die 
nordische  Kunst  sich  bewegen.    Von  demselben  Naturgefühl 
ausgehend  wie  die  italienische,  gelangt  sie  unter  den  völlig  ver- 
schiedenen Bedingungen  von  Land  und  Volk  zu  fast  entgegen- 
gesetzten Ergebnissen.    Tiefere  Natur  Wahrheit,  schärfere  Auf- 
fassung der  Wirklichkeit,  herzlichere  Freude  an  der  gesammten 
Aussenwelt,  als  sie  uns  in  den  Brüdern  van  Eyck  entgegentritt, 
ist  weder  im  Süden  noch  im  Norden  zu  finden.    Mit  der  Trans- 
cendenz  des  Mittelalters  schwindet  der  abstracte  Goldgrund, 
der  als  echter  Ausdruck  derselben  bezeichnet  werden  kann, 
und  die  frei  bewegten  Gestalten,  meistens  im  prachtvollen  Zeit- 
costüm  mit  Sammet  und  Goldbrokat  und  blitzendem  Geschmeide, 
treten  auf  weitem  blumenreichen  Wiesenplan,  aus  schattigen 
Baumgründen,  in  denen  sich  die  Vegetation  des  Nordens  mit 
der  südlichen  mischt,  uns  lebenswahr  entgegen,   ein  heiterer 
Frühlingshimmel,  von  lichten  Wölkchen  durchzogen,  spannt  sich 
darüber  aus,  und  den  Hintergrund  schliessen  Alpengebirge  mit 
schimmernden  Firnen.    Oder  auch   die  heilige  Versammlung 
zeigt  sich  in  den  weiten  Hallen  mittelalterlicher  Dome,  in  deren 
Darstellung  die  neue  Kunst  der  Perspective  sich  mit  Vorliebe 
ergeht.    So  sehr  aber  hier  überall  mit  Allgewalt  die  Wirklich- 
keit hereinbricht,  so  ist  und  bleibt  doch  die  Gesinnung  durch- 
aus eine  kirchliche,  und  in  dem  Genter  Altar  vollzieht  sich 
eine  Verschmelzung  des  neuen  Realismus  mit  der  überlieferten 
typischen  Symbolik,  die  den  feierlichen  Rhythmus  eines  echten 
Monumentalwerks  zur  Geltung  bringt.    Die  gesammte  weitere 
Entwickelung  der  flandrischen  Schule  hat  nichts  Aehnliches 
mehr  aufzuweisen.    Sie  streift  immer  mehr  die  Gesetze  rhyth- 
misch monumentaler  Composition  ab,   und   würde  sich  dem 
realistischen  Zuge,  der  ihr  im  Blute  steckt,  ungehemmt  hin- 
geben, wenn  nicht  die  religiöse  Tradition  sie  daran  hinderte. 
So  weit  diese  es  irgend  gestattet,  ist  schon  die  altflandrische 
Kunst  durhaus  realistisch,  und  die  Scenen  der  Kindheit  oder 
des  Leidens  Christi,  die  Legenden  und  Martyrien  der  Heiligen 
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werden  in  die  unmittelbare  Gegenwart  versetzt  und  wirken 
dadurch  nur  um  so  ergreifender. 

Die  gesammte  deutsche  Kunst  der  Epoche  empfangt  be- 
kanntlich die  stärksten  Einwirkungen  von  den  Flandrern,  und 
die  ältere  Generation  des  15.  Jahrhunderts  trägt  durchaus  das 
Gepräge  dieses  Einflusses.  Hier  aber  zeigt  sich  schon  der 
Unterschied  der  deutschen  Art  von  der  flandrischen:  Deutsch- 
land erreicht  nirgends  die  hohe  technische  Vollendung,  die 
meisterliche  Durchführung  der  flandrischen  Kunst,  aber  es  über- 
trifft diese  an  Phantasiefülle  und  geistiger  Beweglichkeit.  Und 
dabei  vermag  sie  sich  noch  weniger  zu  monumentalen  Schöp- 
fungen zu  erheben  als  jene.  Wir  kennen  die  naive  Klage, 
welche  Meister  Lucas  Moser  seinem  Magdalenen  -  Altar  der 
Kirche  zu  Tiefenbronn  anvertraut  hat:  „Schrie  kunst  schrie 
und  klag  dich  sehr,  din  begert  jecz  niemen  mer.  So,  o  we.4i 
Wir  dürfen  annehmen,  dass  diese  Worte  vielleicht  keine  Ueber- 
treibung  enthalten,  denn  trotz  der  massenhaften  Production 
kirchlicher  Werke  scheint  im  Ganzen  mehr  die  Devotion  als 
der  Kunstsinn  an  ihrer  Herstellung  betheiligt  zu  sein.  Wir 
kennen  die  erbärmlichen  Honorare,  für  welche  der  ältere  Hol- 
bein meist  arbeiten  musste,  der  für  das  grosse  Bild  der  Basilika 
Maria  Maggiore  60  Gulden,  für  die  Vetter'sche  Votivtafel  gar 
nur  26  fl.  erhielt;  wir  wissen,  dass  er  trotz  grossen  Fleisses  in 
den  kümmerlichsten  Verhältnissen  lebte  und  wiederholt  um 
wenige  Gulden  gepfändet,  ja  einmal  um  32  Kreuzer  verklagt 
wurde.  Dass  unter  solchen  Verhältnissen  die  Künstler  oft  nur 
oberflächliche  Dutzendarbeit  liefern  konnten,  liegt  auf  der  Hand; 
wessen  man  sich  zu  angesehenen  Meistern  versah,  geht  aus 
dem  Contract  mit  Michel  Wohlgemuth  wegen  des  Schwabacher 
Altars  hervor,  falls  die  Tafel  „an  einem  oder  mer  Orten  unge« 
stalt  wird",  so  lange  daran  zu  ändern,  bis  eine  beiderseits  er- 
nannte Commission  sie  für  „wolgestalt"  erkenne,  „wo  aber  die 
Tafel  dermassen  so  grosse  Ungestalt  gewinnt,  der  nit  zu  ändern 
were,  so  sol  er  soliche  Tafeln  selbs  behalten  und  das  gegeben 
Gelt  on  Abgang  und  Schaden  widergeben".  Allerdings  musste 
auch  Andrea  del  Sarto,  freilich  als  ganz  junger  Anfänger,  seine 
herrlichen  Fresken  im  Scalzo  für  10  Dukaten  das  Stück  aus- 
fuhren, dagegen  erhielt  er  aber  auf  der  Höhe  seiner  Meister- 
schaft von  Franz  1.  für  das  Portrait  des  Dauphins  die  damals 
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ansehnliche  Summe  von  200  Dukaten.  Immerhin  will  es 
scheinen,  als  ob  man  im  Norden  damals  die  monumentale 
Malerei  nicht  besonders  geschätzt  habe,  denn  der  Rath  von 
Basel  sagt  in  einem  bekannten  Decret  an  Hans  Holbein,  man 
wisse  wohl,  dass  seine  Kunst  zu  gut  sei,  um  an  altes  Gemäuer 
verschwendet  zu  werden.  Und  in  der  That.  die  Renaissance 
hatte  mit  dem  gesteigerten  Werth  der  Persönlichkeit  den  künst- 
lerischen Ausdruck  derselben,  das  Bildniss,  in  besondere  Pro- 
tection genommen.  Aber  in  Italien  war  daneben  doch,  und 
zwar  in  erster  Linie,  eine  grosse,  monumentale  Malerei  erblüht. 
Von  dieser  hatte  man  offenbar  im  Norden  keine  Ahnung.  Die 
einseitige  Entwickelung  der  Gothik,  welche  alle  Flächen  in 
Gliederungen  auflöste,  hatte  im  Norden  der  Wandmalerei,  die 
dort  während  der  romanischen  Epoche  so  glänzend  geblüht 
hatte,  den  Todesstoss  versetzt.  Die  Glasmalerei  konnte  dafür 
wohl  an  Pracht,  nicht  aber  an  freiem  künstlerischen  Gehalt 
Ersatz  bieten.  Auch  darin  war  Italien  ganz  anders  verfahren, 
und  die  Gothik,  deren  Hauptmeister  wie  Giotto,  Orcagna,  Gaddi, 
selbst  zugleich  Maler  waren,  hatte  der  Wandmalerei  die  grossen 
Flächen  nicht  entzogen.  Ohne  die  unermessliche  monumentale 
Malerei  Giottos  und  seiner  Schule  wären  die  herrlichen  Fresken- 
cyclen  von  Masaccio  bis  auf  Michelangelo  und  Rafael  schwerlich 
entstanden.  Es  gehörte  der  Monumentalsinn  eines  halben  Jahr- 
hunderts dazu,  um  eine  solche  Entwickelung  zu  zeitigen. 

Von  alledem,  wie  gesagt,  finden  wir  im  Norden  so  gut 
wie  nichts.  Im  »3.  Jahrhundert  mit  dem  Auftreten  der  Gothik 
stirbt  die  Wandmalerei  ab,  um  sich  nicht  wieder  zu  erheben. 
Die  grossen  Meister,  welche  von  Martin  Schön  bis  auf  Dürer 
und  Holbein  damals  bei  uns  erstanden,  waren,  wenige  Aus- 
nahmen abgerechnet,  auf  Kunstschöpfungen  kleineren  Maass- 
stabs beschränkt.  Dennoch  darf  man  sagen,  dass  in  gewissen 
Andachtsbildern,  wie  Martin  Schöns  Madonna  im  Rosenhag, 
Stephan  Lochners  Dombild  zu  Köln,  vor  Allem  dem  halben 
Dutzend  grosser  Altartafeln  Dürers  und  endlich  Holbeins 
Madonna  des  Bürgermeisters  Meyer  zu  Darmstadt  etwas  von 
jener  Grösse  des  Stils  sich  offenbart,  die  wir  der  monumentalen 
Kunst  vindiciren.  Aber  mit  diesen  Werken  war  in  Deutsch- 
land kein  materieller  Erfolg  zu  erzielen;  wir  kennen  aus  der 
Correspondenz  Dürers  mit  Jakob  Heller  von  Frankfurt,  der  bei 
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alledem  noch  als  wohlwollender  Kunstfreund  sich  offenbart, 
die  Klagen  des  Meisters  über  die  grossen  Mühen  der  Arbeit 
und  den  geringen  Ertrag.  Nachdem  er  ein  Jahr  daran  gearbeitet, 
begnügt  der  bescheidene  Mann  sich  mit  einem  Honorar  von 
200  Gulden  und  fügt  nur  die  Bitte  seiner  Hausfrau  um  ein 
Trinkgeld  bei,  das  denn  auch  gewährt  wird.  Wir  verstehen 
aber,  dass  er  das  „fleissig  Klaiblen"  verschwört  und  künftig 
mehr  seines  Stechens  zu  warten  sich  vornimmt.  Dieses  Stechen 
ist  nun  überhaupt  für  die  deutschen  Meister  das  eigentliche 
Ausdrucksmittel,  durch  welches  sie  den  Reichthum  ihrer  Phan- 
tasie, oder  wie  Dürer  sagt  ,,den  versammelten  heimlichen  Schatz 
des  Herzens"  zu  gestalten  suchen.  Der  Kupferstich  und  da- 
neben der  Holzschnitt  spielen  in  der  deutschen  Kunst  jener 
Epoche  ungefähr  die  Rolle,  wie  in  der  italienischen  die  Wand- 
malerei. Wenn  man  nur  die  Kupferstiche  Schongauers  und 
Dürers,  sowie  das  Holzschnittwerk  des  letztern  durchmustert, 
so  bekommt  man  den  Eindruck  einer  unerschöpflich  reichen 
Phantasie,  die  sich  eben  so  wohl  im  Grossen  und  Feierlichen, 
im  Anmuthigen  und  Holdseligen,  wie  im  scharf  Charakteristischen 
zu  Hause  fühlt.  Dies  Alles  aber  ruht  auf  realistischer  Grund- 
lage, auf  naiver  Wiedergabe  der  Eindrücke  der  Wirklichkeit 
Mag  die  Madonna  dargestellt  werden,  mögen  Scenen  aus  der 
Kindheit  oder  dem  Leiden  Christi,  mögen  legendarische  Vor- 
gänge den  Gegenstand  der  Schilderung  bilden,  wir  glauben 
stets  in  die  Strassen  Nürnbergs  oder  Colmars  versetzt  zu  sein 
und  die  Mitbürger  unserer  Meister  in  der  vollen  Bestimmtheit 
zeitlicher  Erscheinung  vor  Augen  zu  sehen.  Mit  derselben 
Schärfe  der  Beobachtung  wird  aber  auch  das  Treiben  der  Zeit- 
genossen in  den  verschiedensten  Lebenskreisen  geschildert, 
ritterliches  Leben,  das  trutzige  Gebahren  der  Landsknechte, 
Handel  und  Wandel  der  Bürger  und  Bauern  und  die  bunte 
Welt  der  Landstreicher  und  Zigeuner.  Hier  sind  die  ersten 
deutlichen  Keime  jener  Sittenbildnerei,  welche  nachmals  in  den 
Niederlanden  so  üppig  in  Blüthe  schiessen  sollte. 

Ein  reicheres  monumentales  Leben  entfaltet  die  gleichzeitige 
Plastik,  die  schon  in  der  unabsehbaren  Fülle  der  Holzschnitz- 
altäre mit  ihrem  prächtigen  Gold-  und  Farbenschmuck  und  mit 
ihrer  meist  derb  realistischen  Ausdrucksweise  der  Stimmung 
des  Volkes  am  besten  entsprach.    In  einzelnen  Meistern  Wie 
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Jörg  Sürlin,  Veit  Stoss,  Riemenschneider,  Adam  Kraft  und 
Peter  Vischer  erreicht  das  plastische  Vermögen  der  Zeit  einen 
Höhepunkt  wie  er  der  gleichzeitigen  Malerei  kaum  irgendwo 
bei  uns  beschieden  war.  Aber  auch  hier  bildet  die  realistische 
Auffassung  den  Grundzug  des  Schaffens. 

War  in  dieser  Epoche  fast  überall  die  Kunst  für  kirch- 
liche Bedürfnisse  berufen  und  daher  trotz  ihres  realistischen 
Hanges  von  einer  religiösen  Grundstimmung  getragen,  so  wird 
der  Realismus  zu  vollster  Freiheit  entfesselt  in  demjenigen 
Lande,  welches  ihn  überhaupt  zuerst  in  der  Kunst  zur  Geltung 
gebracht  hatte:  in  den  Niederlanden.  Und  zwar  sind  es  die 
nördlichen  Theile,  das  heutige  Holland,  in  welchem  sich  auf 
dem  Boden  politischer  und  religiöser  Freiheit  diese  Neuge- 
staltung der  Kunst  vollzieht.  Denn,  während  die  katholisch 
gebliebenen,  durch  den  spanischen  Despotismus  niedergehaltenen 
südlichen  Provinzen  des  Landes  auch  ferner  in  grossartigem 
Umfange  die  kirchliche  Kunst  pflegen,  in  welcher  ein  Meister 
wie  Rubens  den  energischen  niederländischen  Naturalismus 
durch  die  hinreissende  Gewalt  seiner  Auffassung  zu  monumen- 
taler Höhe  zu  steigern  weiss,  bringt  in  1  Iolland  der  Calvinismus 
eine  vollständige  Loslösung  von  aller  kirchlichen  Kunst  zu 
Wege,  so  dass  zum  ersten  Mal,  so  weit  geschichtliche  Ueber- 
lieferungen  reichen,  eine  Kunst  entsteht,  die  einen  durchaus 
profanen  Inhalt  hat.  Während  die  mittelalterlichen  Kirchen 
ihrer  alten  Kunstwerke  beraubt  werden  und  bezeichnend  genug 
an  Stelle  der  früheren  Hochaltäre  die  Monumente  berühmter 
Staatsmänner  und  Seehelden  treten,  rindet  die  neu  erstehende 
Kunst  ihr  ausschliessliches  Genügen  in  der  eingehenden  und 
nachdrücklichen  Schilderung  der  Wirklichkeit.  Ungehemmt  von 
traditionellen  Anschauungen  entfaltet  sich  eine  Genremalerei, 
deren  einziges  Ziel  ist,  was  unser  Dichter  so  beredt  mit  den 
Worten  bezeichnet:  „Greift  nur  hinein  in's  volle  Menschen- 
leben, und  wo  ihr's  packt,  da  ist's  interessant.'1  Mit  wahrer 
Lust  stürzen  sich  die  Teniers,  Brouwer,  Ostade  und  viele 
Andere  in  das  Leben  des  niedern  Volkes,  das  sie  in  seinen 
derben  Ergötzlichkeiten ,  seinen  Kirmessen  mit  ihren  wilden 
Gelagen  und  Raufereien,  mit  jener  lebenssprühenden  Kraft 
eines  kecken  Humors  schildern,  der  diesen  Schöpfungen  das 
Bürgerrecht  im  Reiche  der  Kunst  verleiht.    Andere,  wie  Jan 
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Steen,  bewegen  sich  in  den  mittleren  Bürgerschichten  und 
wissen  ihren  Darstellungen  durch  besondere  novellistische 
Züge  einen  pikanten  Reiz  zu  verleihen,  oder  sie  lassen  uns 
wie  Pieter  de  Hooch  in  das  sonnige  Behagen  stiller  frieden- 
voller  Häuslichkeit  blicken,  während  die  Dow,  Terborch,  Mieris, 
Netscher  das  feinere  Leben  der  höheren  Stände  schildern 
und  durch  bewunderungswürdig  zarte  Ausführung  uns  in  die 
Atmosphäre  eines  verfeinerten  Culturzustandes  mit  seinem  abge- 
messenen Ceremoniel,  seinen  vielfachen  Bedürfnissen  und 
raffinirt  ausgebildeten  Formen,  aber  auch  seinem  anheimelnden 
Behagen  blicken  lassen.  Und  doch  ist  es  überall  nichts 
Anderes  als  die  alltägliche  Wirklichkeit,  welche  freilich  durch 
die  echt  künstlerische  Auffassung,  die  vollkommene  Technik 
und  den  Reiz  eines  unvergleichlich  harmonischen  Colorits  ge- 
adelt wird.  Daneben  aber  erhält  zum  ersten  Mal  die  Land- 
schaft ihre  volle  künstlerische  Ausbildung,  und  in  den  meist 
schlichten  Flachlandschaften  mit  dem  stillen  Wasser  der  Canäle. 
die  von  reichem  Gebüsch  mit  üppigem  Baumschlag  eingefasst 
werden,  in  den  fein  abgetönten  Mittelgründen,  aus  denen  in 
der  Ferne  etwa  eine  Stadt  mit  mittelalterlichen  Backsteinkirchen 
und  Thürmen  aufragt,  in  dem  gedämpften,  von  Wolken  halb 
verschleierten  Licht,  das  mit  dem  feuchten  Hauch  der  Lüfte  die 
Formen  zart  umspinnt,  erhebt  sich  die  Landschaftsmalerei  auf 
streng  realistischer  Grundlage  oft,  wie  bei  Rembrandt  und  Jacob 
Ruisdael,  zu  hochpoetischer  Stimmung.  Und  das  Gleiche  gilt 
von  den  Marinen,  mögen  sie  uns  die  ruhige  oder  die  stürmisch 
bewegte  See  schildern,  von  den  Hafenansichten,  den  Städte- 
prospecten,  den  architektonischen  Interieurs,  den  Thierstücken 
mit  ihren  reichen  landschaftlichen  Gründen,  endlich  den  Blumen- 
und  Fruchtstücken,  Frühstücksbildern  und  Stillleben  aller  Art. 
Mit  einem  Wort,  diese  völlig  profane  Kunst  erobert  das. 
ganze  Gebiet  des  sinnlich  Wahrnehmbaren,  erweitert  ins 
Unermessliche  die  Grenzen  der  malerischen  Darstellung, 
indem  sie  gleichsam  Spinozas  pantheistische  Lehre  von  dem 
in's  Universum  ausgegossenen  göttlichen  Geist  in  künstlerische 
Sprache  übersetzt.  Denn  hier  wird  die  alltäglichste  Wirklichkeit 
durch  die  höchste  Vollendung  malerischer  Auffassung  in's 
Reich  des  Schönen  emporgehoben;  die  Kunst  hat  die  engen 
Hallen  der  Kirche  verlassen  und  ist  in  den  unermesslichen 
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Tempel  der  Natur  hinausgetreten,  wo  sie  Alles,  was  sie  be- 
rührt, selbst  das  scheinbar  Niedere  und  Geringe  adelt  und  ver- 
klärt. Bei  keinem  freilich  unter  diesen  Meistern  zeigt  sich  die 
geistige  Freiheit  und  die  malerische  Gewalt  so  siegreich  wie 
bei  Rembrandt,  der  in  Gemälden  und  Radirungen  dann  auch 
wieder  biblische  Themata  behandelt,  aber  ebenfalls  durchaus 
realistisch  und  nach  Dürers  und  Schongauers  Vorgange  völlig 
in  den  Lebensformen  seiner  Zeit.  Was  alle  diese  Werke 
nordischer  Kunst  den  italienischen  gegenüber  an  formaler 
Schönheit  vermissen  lassen,  wird  aufgewogen  durch  die  er- 
greifende Gewalt  der  Innerlichkeit,  die  aus  der  tiet  erregten 
Subjectivität  des  Künstlers  die  Gestalten  überströmt  unch  durch- 
geistigt und  durch  das  unvergleichlich  fein  abgetönte  Colorit, 
den  Zauber  des  Helldunkels,  das  die  Seele  wie  mit  einer  sanften 
Musik  stimmungsvoll  bewegt.  Wir  dürfen  hier  wohl  von  einer 
eminent  protestantischen  Kunst  sprechen. 

In  diesem  unerschöpflich  reichen  Schaffen  wo  bleibt  die 
monumentale  Kunst?  Scheint  es  doch,  als  ob  sie  völlig  ab- 
gedankt habe  und  nach  Verlust  der  kirchlichen  Aufgaben  in's 
Nichts  zurückgekehrt  sei.  Und  doch,  wenn  wir  genauer  zu- 
schauen, finden  wir  auch  hier  ihre  Spuren.  Ich  meine  die 
Schützen-  und  Regentenstücke,  in  welchen  der  trotzige  und 
zugleich  fröhliche  Geist  dieser  stattlichen,  nur  auf  sich  selbst 
ruhenden,  keine  andere  Autorität  als  die  selbst  geschaffene 
anerkennenden  Männer  sein  Freiheitsgefühl  und  seinen  Unab- 
hängigkeitssinn verherrlicht  hat.  Im  frohen  Genüsse,  beim  ge- 
meinsamen Mahl  oder  beim  Auszuge  zum  Schiessplatz  sind 
sie  versammelt,  diese  wettergehärteten  kampferprobten  ge- 
drungenen Gestalten,  denen  man  es  anmerkt,  dass  durch  sie 
und  ihresgleichen  die  letzten  Reste  mittelalterlicher  Geistes- 
knechtschaft, kirchlicher  und  staatlicher  Bedrückung  mit  Stumpf 
und  Stiel  ausgerottet  worden  sind. 

Hier  hat  die  holländische  Malerei  ein  Thema  so  recht  nach 
ihrem  Herzen  gefunden  und  ohne  allen  Anspruch  historischer 
Bedeutsamkeit  Werke  geschaffen,  die  gleichwohl  voll  historischen 
Lebens  sind.  Wenn  man  van  der  Heists  Friedensmahl,  Rem- 
brandts  Nachtwache,  oder  die  ganze  Reihe  gewaltiger  Schützen- 
und  Regentenstücke  von  Frans  Hals  im  Rathhaus  zu  Harlem 
sieht,  so  erkennt  man,  dass  hier  die  holländische  Kunst  auf  der 
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Höhe  ihrer  Entwickelung  sich  zu  einer  Grösse  des  Stils  aufge- 
schwungen hat,  wie  die  profane  Kunst  sie  nur  selten  zu  er- 
reichen vermag.  Allerdings  dauerte  diese  Blüthe  nur  kurze 
Zeit  und  fiel  schon  im  Beginn  des  18.  Jahrhunderts  einer  Ver- 
flachung anheim;  doch  wird  das  Sittenbild  gerade  in  jen^r 
Epoche  von  den  Franzosen  aufgenommen  und  weiter  gepflegt, 
wobei  freilich  die  Welt,  welche  ein  Watteau,  Boucher,  Lancret, 
Pater  u.  A.  zu  schildern  haben,  in  ihrem  üppig  frivolen  Treiben 
sich  weltenweit  von  der  holländischen  Ehrbarkeit  unterscheidet. 
Immerhin  ist  aber  auch  hier  diese  völlig  weltlich  gewordene 
Kunst  von  bedeutendem  malerischen  Reiz. 

Als  in  unserem  Jahrhundert  die  Kunst  aus  der  Veräusser- 
lichung  wieder  zu  einem  tieferen  Inhalt  und  strengerer  Formen- 
sprache emporstrebte,  trat  ein  Umschwung  ein,  wie  er  so  ein- 
schneidend kaum  jemals  in  der  Kunst  stattgefunden  hat.  Es 
spiegeln  sich  darin  die  erschütternden  Katastrophen  jenes 
Weltgerichts,  das  in  der  französischen  Revolution  mit  den  ver- 
rotteten Zuständen  einer  innerlich  verfaulten  Civilisation  auf- 
geräumt hatte. 

Nicht  minder  radical  verfuhr  die  Kunst  eines  Jean  Louis 
David,  die  trotz  der  dürftigen  Begabung  des  Meisters  unge- 
heure Verbreitung  durch  eine  überaus  zahlreiche  Schule  fand. 
Bei  uns  war  es  bekanntlich  der  kleine  aber  erlesene  deutsche 
Künstlerkreis,  der  sich  in  Rom  zusammengefunden  hatte  und 
aus  welchem  Peter  Cornelius  wie  ein  Riese  aufragt.  Schon  in 
den  Fresken  der  Casa  Bartholdi  versuchten  er  und  seine  Ge- 
nossen die  Malerei  wieder  zur  Höhe  einer  echten  Monumental- 
kunst empor  zu  heben.  Aber  es  gehörte  die  volle  Begeisterung 
eines  fürstlichen  Mäcens,  wie  König  Ludwig,  dazu,  um  dies 
Streben  durchgreifend  zu  verwirklichen.  So  entstanden  die 
beiden  grossartigen  Cyclen  der  Glyptothek  und  der  Ludwigs- 
kirche, denen  sich  als  dritter  die  im  Auftrage  Friedrich 
Wilhelms  IV.  entworfenen  Campo  Santo  -  Compositionen  für 
Berlin  anschlössen.  Hier  war  wieder  monumentale  Kunst  im 
grössten  Stil,  getragen  von  einer  erhabenen  Gesinnung,  die  in 
der  Kunst  nur  das  Ewige  wollte,  in  ihr  nur  die  Verkündigerin 
der  Ueberzeugungen ,  Anschauungen  und  Schicksale  einer 
ganzen  Welt  erkannte.  Auf  Alles,  was  nicht  monumental  war. 
auf  die  gesammten  Gebiete  des  Sittenbildes,  der  Landschaft, 


Digitized  by  Google 


5*3 

der  Kleinkunst,  selbst  des  Bildnisses  blickte  diese  Kunst  mit 
Verachtung  herab.  Aber  diese  Verachtung  rächte  sich,  denn 
in  der  scharfen  Einseitigkeit  ihrer  idealistischen  Tendenz  ver- 
schmähten Cornelius  und  die  Seinen  das  eindringende  Studium 
der  malerischen  Technik  und  jenen  tieferen  Naturalismus,  ohne 
welchen  der  grossartigste  Idealismus  in's  Schemenhafte  sich 
verfluchtigt  und  künstlerisch  nicht  zur  Vollendung  gelangen 
kann.  "Wir  wollen  damit  keinen  Vorwurf  aussprechen,  sondern 
nur  ein  historisches  Verhältnis  bezeichnen,  wie  es  in  den  ein- 
seitigen Entwickelungsstadien  menschlicher  Bestrebungen  unver- 
meidlich ist  und  wie  es  den  damaligen  Erneuerern  unserer 
Malerei  durch  den  bewussten  Gegensatz  gegen  eine  technisch 
immer  noch  sehr  geschulte,  innerlich  aber  hohl  und  frivol  ge- 
wordene Kunst  aufgezwungen  wurde.  Dennoch  ist  nicht  zu 
leugnen,  dass  eben  jene  formalen  Mängel  es  waren,  welche 
die  allgemeinere  Wirkung  und  die  Popularisirung  dieser  Kunst 
unmöglich  machten.  Es  war  also  nicht  jene  barbarische  Ge- 
sinnung, welche  die  allerneueste  Tageskritik  dem  damaligen 
Publikum  von  München  in  die  Schuhe  schiebt,  wenn  sie  fast 
frohlockend  ausruft:  „Was  gingen  die  Münchener  der  Troja- 
nische Krieg  und  die  griechische  Göttermythe  an?'' 

Wie  sich  namentlich  die  moderne  Entwickelung  fast  immer 
in  schroffen  Sprüngen  und  Gegensätzen  bewegt,  so  konnte  ein 
Umschwung  nach  jener  herben  Einseitigkeit  nicht  ausbleiben. 
Er  vollzog  sich  durch  eine  fast  vollständige  Frontveränderung 
der  heutigen  Kunst,  die  mit  fliegenden  Fahnen  und  klingendem 
Spiel  in  das  Lager  des  Realismus  und  der  Coloristik  überging. 
Auf  diesen  Bahnen  bewegt  sich  heutzutage  fast  ausnahmslos, 
nach  dem  Vorgange  Frankreichs,  die  Kunst  in  Deutschland, 
den  Niederlanden  und  England,  in  Oesterreich  mit  allen  seinen 
verschiedenen  Stämmen,  ja  sogar  in  Spanien  und  Italien,  welch 
letzteres  Land  in  einem  schroffen,  vielfach  plebejischen  Realismus 
einen  Protest  gegen  seine  alte  grosse  Kunst  und  ein  Glaubens- 
bekenntniss  seines  neuesten  schier  nordamerikanischen  Demo- 
kratismus ablegen  zu  wollen  scheint.  Constatiren  wir  hier 
zunächst  die  ausserordentliche  Breite  und  Kraft  dieser  Bewegung, 
die  sicherlich  überall  mit  den  demokratischen  Tendenzen  der 
Zeit  zusammenhängt,  constatiren  wir  ferner  die  allgemeine 
Theilnahme,  welche  dieser  Kunst  entgegenkommt  und  sie  zu 
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einer  eminent  volkstümlichen  macht.     Vergleichen  wir  die 
Anfange  dieser  Kunstrichtung,  wie  sie  vor  mehr  als  einem 
Menschenalter  sich  mühsam  Bahn  zu  brechen  suchte,  mit  den 
heutigen  Leistungen,  so  ist  der  ungeheure  Fortschritt  nicht  zu 
verkennen.    An  Lebenswahrheit,  Unmittelbarkeit  und  Frische 
der  Auffassung,  vor  Allem  an  Feinheit  malerischer  Durchbildung 
steht  die  Mehrzahl  der  heutigen  Schöpfungen  hoch  über  den 
früheren,  und  es  ist  nicht  zu  verkennen,  dass  sich  hier  ein 
Realismus  voll  Gesundheit  und  Kraft  entwickelt  hat.  Sein 
nächstes  Ziel  ist  die  Schilderung  des  gesammten  Daseins  unseres 
Volkes  in  Freude  und  Leid,  in  Scherz  und  Krnst,  in  seinen 
gemüthlichenFamilienscenen  und  seinen  öffentlichen  Aeusserungen, 
in  den  schlichten  Beziehungen  des  bäuerlichen  Lebens  und  den 
complicirteren   Zuständen    der    bürgerlichen  Kreise  und  der 
höheren  Gesellschaftsschichten.    Dazu  kommt  die  ganze  Natur 
in  den  wechselnden  Erscheinungen  der  Tages-  und  Jahreszeiten. 
Hochgebirge,  Flachlandschaft.  Küsten-  und  Seebilder,  wobei 
der  Hauptreiz  auf  dem  Spiele  von  Luft  und  Licht,  in  den 
mannichfachen  Stimmungen  atmosphärischer  Vorgänge  beruht. 
Kein   Wunder,   dass  diese  Jedermann  bekannte  Welt  auch 
Jedermann  besonders  anzieht  und  fesselt,  und  dass  durch  ihre 
Allgemeinverständliehkeit  diese  Kunst  in  vollem  Maasse  volks- 
thümlich  geworden  ist.    Und  wer  möchte  sich  nicht  gern  ihrem 
Zauber  gefangen  geben,  die  Fülle  von  Schönheit  und  Anmuth, 
Kraft  und  Leben,  die  Wahrheit  der  Empfindung  und  vor  Allem 
den  malerischen  Reiz  auf  sich  einwirken  lassen!    Auch  darf 
dieser  Realismus  keineswegs  mit  der  mechanischen  Thätigkeit 
des  Photographen  verwechselt  werden,   denn   die  einfachste 
Erscheinung  der  Wirklichkeit  muss,  um  zum  Kunstwerk  um- 
gestaltet zu  werden,   ihren  Durchgang  durch  die  auffassende 
Seele  und  die  umbildende  Phantasie  des  Künstlers  nehmen. 
So  steckt  in  dem  schlichtesten  aus  dem  Alltagsleben  geschöpften 
Motiv  immer  ein  Stück  der  geistigen  Individualität  des  Künstlers. 

Und  dennoch  ist  nicht  zu  verkennen,  dass  auch  hier  eine 
Einseitigkeit  droht,  welche  leicht  zur  Yernachung,  ja  zur  Trivia- 
lität führen  könnte.  Schon  jetzt  sind  die  Auswüchse  zu  spüren, 
wie  sie  denn  in  den  Impressionisten,  in  Manet  und  seinen 
Nachfolgern  sich  in  bedenklicher  Weise  breit  machen  und  auch 
bei  uns  vielfach  auf  das  berüchtigte  ,,le  laid  c'est  le  beaua 
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hinsteuern.  Diese  Richtung  begegnet  sich  mit  ähnlichen 
Strömungen  in   der  Literatur,  wo    ein  Zola  seine  trostlos 
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pessimistische  Auffassung  in  dem  extremsten  Naturalismus 
zur  Geltung  gebracht  hat,  und  ein  Chor  von  französischen, 
italienischen,  russischen  und  leider  auch  deutschen  Nachtretern 
mit  einem  wahren  Fanatismus  das  Pseudo-Evangelium  predigt, 
dass  das  physisch  und  moralisch  Hässliche  das  einzig  Wahre 
sei.  Als  ob  alles  Schöne,  Reine  und  Hohe  aus  der  Welt 
geschwunden  wäre,  und  nur  das  Gemeine  seine  brutale  Allein- 
herrschaft behaupte. 

Solcher  Entartung  gegenüber  muss  immer  der  hohe  Werth 
einer  monumentalen  Kunst  betont  werden,  die  aus  dem  zufälligen 
Anschauen  alltäglicher  Wirklichkeit  den  Geist  auf  die  Höhe 
allgemeiner  Gedanken,  ewiger  Ideen  emporhebt,  und  die  reichen 
Quellen  idealen  Gestaltens  in  Mythos,  Sage  und  Völkerleben 
frisch  erhält.  Diese  „Grosse  Malerei"  ist  nur  zu  lange  ver- 
nachlässigt worden,  und  sie  kann  freilich  nur  da  blühen,  wo 
im  Volke  sich  der  Sinn  für  ideale  Anschauungen  regt,  wo  der 
Staat  und  die  Gemeinden,  Corporationen  und  Einzelne,  wie  in 
der  Zeit  der  Renaissance,  wetteifern  in  der  Stiftung  monumen- 
taler Werke.  Nicht  jeder  Künstler  freilich  ist  berufen,  auf 
diesem  Gebiet  thätig  zu  sein,  aber  ohne  Anregung  von  aussen 
vermag  auch  die  grösste  Begabuug  sich  nach  dieser  Seite  nicht 
zu  entfalten,  und  selbst  so  geniale  Naturen  wie  Rethel  und 
Feuerbach,  die  für  die  monumentale  Kunst  begabt  waren,  wie 
wenig  Andere,  konnten  die  ganze  Macht  ihres  Talentes  nicht 
frei  entfalten.  Nur  da  wo  die  monumentale  Kunst  mit  der 
realistischen  gemeinsam  gepflegt  wird,  kann  sich  ein  allseitiges 
freies  Kunstleben  entwickeln,  kann  die  reiche  Gedankenwelt, 
welche  der  deutsche  Geist  in  sich  schliesst,  auch  in  der  Kunst 
zum  vollen  Ausdruck  kommen.  Mehr  als  je  aber  müssen  wir 
darnach  streben,  dies  Ziel  in  voller  Ausdehnung  zu  erreichen, 
um  das  geistige  Leben  unserer  Nation  vor  Einseitigkeit  und 
Verkümmerung  zu  bewahren.  Ebenso  ist  nicht  zu  ver- 
kennen, dass  nur  die  monumentale  Kunst  im  Stande  ist,  in  aus- 
gedehnten Gedankencyclen  feierlichen  Aufbau,  rhythmisch  be- 
wegte Composition,  gross  und  machtvoll  entwickelte  Form 
architektonisch  (gegliederten  Zusammenhang  zum  Ausdruck  zu 
bringen. 
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Nichts  ist  erfreulicher  im  Kunstleben  der  Gegenwart,  als 
der  mächtige  Aufschwung,  den  die  Architektur  in  den  letzten 
Decennien  genommen  hat.  Getragen  und  gefördert  durch  die 
grossartige  Erneuerung  des  nationalen  Lebens,  durch  die  end- 
liche Verwirklichung  der  Sehnsucht  unseres  Volkes  nach  Einheit 
und  Macht,  hat  die  Baukunst  dem  unendlich  gesteigerten 
Gesammtieben  einen  Ausdruck  verliehen,  der  gegen  die  frühere 
Aermlichkeit  auf's  Glänzendste  absticht  und  hie  und  da  sogar 
schon  in  ein  bedenkliches  Gegentheil  des  Ueberladenen  umzu- 
schlagen droht.  Aber  diese  Architektur,  die  im  höchsten 
Maasse  den  Ausdruck  des  Monumentalen  anstrebt,  bedarf  zu 
ihrer  Vollendung  in  ganz  anderer  Weise  als  es  bisher  geschehen 
der  Mitwirkung  von  Malerei  und  Plastik.  Anlass  genug,  diese 
Künste  in  umfassenderer  Weise  zur  Mitwirkung  bei  den 
monumentalen  Schöpfungen  heranzuziehen.  Nur  an  solchen 
Aufgaben  können  sich  Bildhauer  und  Maler  für  diesen  höheren 
Monumentalstil  heranbilden;  vorauszusetzen  ist  aber  dabei,  dass 
die  Erziehung  unserer  Künstler  die  seitherige  Einseitigkeit  ab- 
streife, dass  die  jungen  Maler  und  Bildhauer  nach  der  Art  der 
alten  grossen  Künstler  des  Mittelalters  und  der  Renaissance 
sich  auch  mit  den  Gesetzen  und  Formen  des  architektonischen 
Schaffens  vertraut  machen,  sowie  umgekehrt,  dass  die  jungen 
Architekten  gründlicher,  als  es  bisher  im  Allgemeinen  der  Fall 
war,  sich  dem  Studium  der  menschlichen  Gestalt  hinzugeben 
suchen. 

.  Es  fehlt  nicht  an  Anzeichen,  die  darauf  hindeuten,  dass  die 
ausschliessliche  Herrschaft  des  Realismus  zu  Ende  geht,  und 
dass  auch  die  monumentale  Kunst  wieder  zu  grösserer  Geltung 
gelangt.  Immer  mehr  wird  in  einzelnen  Ländern  bei  staatlichen 
Neubauten,  bei  Museen,  Theatern,  Justizgebäuden,  Rathhäusern, 
höheren  Schulen,  die  monumentale  Kunst,  namentlich  die 
Malerei,  zu  umfassender  Anwendung  gebracht.  Dieser  schönen 
Sitte  überall  Bahn  zu  brechen  ist  eine  Aufgabe,  die  für  unser 
Culturleben  nicht  ohne  Bedeutung  bleiben  kann.  Wenn  die 
realistische  Kunst  fast  ausschliesslich  für  die  Wohnräume  und 
die  Sammlungen  reicher  Liebhaber  arbeitet,  so  ist  die  monu- 
mentale Kunst  berufen,  wie  es  einst  im  Mittelalter  war,  als 
Lehrerin  des  ganzen  Volkes  aufzutreten,  ihm  seine  höchsten 
Anschauungen  und  die  entscheidenden  Momente  seiner  Geschichte 
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in  lebensvollen  Gestalten  verkörpert  vor  Augen  zu  stellen,  und 
durch  die  ergreifende  Macht  dieser  Bilderschrift  auf  sein  Gemüth 
und  seinen  freist,  auf  seinen  Willen  und  seine  Ueberzeugung 
hinzuwirken.  Was  könnte  es  Grösseres  geben  für  unsere 
heutige  Kunst,  als  in  öffentlichen  Bauten  und  Denkmälern  die 
grossen  Thaten,  durch  welche  das  neue  deutsche  Reich  herrlich 
erstanden  ist,  zu  schildern  und  für  alle  Zeiten  dem  Volke  zur 
Nachbildung  hinzustellen.  Was  auch  nach  dieser  Seite  überall 
schon  geschehen  ist,  es  darf  nicht  als  abschliessend  bezeichnet 
werden,  denn  genug  monumentale  Aufgaben  bleiben  noch  zu 
lösen  für  die  Verherrlichung  der  grossen  Männer  der  Nation, 
der  Führer  in  den  Schlachten  des  Geistes  und  des  Schwertes 
aber  auch  des  Volkes  selbst  in  seinem  gemeinsamen  Ringen 
und  Kämpfen  um  die  höchsten  Ziele  des  nationalen  Lebens 
und  der  Culturentwickelung.  Für  solche  Aufgaben  aller  Orten 
die  Gesammtheit  zu  begeistern,  dass  ein  freudiger  Wetteifer 
erwache,  der  Kunst  die  höchsten  und  würdigsten  Aufgaben  zu 
stellen,  dass  sie  in  immer  breiterer  und  tieferer  Wirksamkeit 
das  gesammte  innere  und  äussere  Leben  der  Nation  spiegle, 
in  leuchtenden  Gestalten  die  höchsten  Ideale  der  Menschheit 
verkläre  und  dem  ganzen  Volke  immer  mehr  eine  Herzenssache 
werde,  das  ist  ein  Ziel,  zu  dessen  Erreichung  auch  die  Kunst- 
wissenschaft ihre  Kraft  einzusetzen  berufen  ist. 
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